


















Bienvenidos a Artists' Master Series: Composition & Narrative. 
Este libro contiene tres secciones principales: los capítulos de 
teoría, los tutoriales y la galería.

Le recomendamos comenzar leyendo los capítulos detallados de 
Greg Rutkowski sobre Composición (páginas 8 a 57) y Narrativa 
(páginas 58 a 89) para aumentar su conocimiento y comprensión 
de estos temas centrales.

El primer capítulo presenta la teoría de la composición y su uso 
en el arte, así como en otros medios, antes de hacer un repaso 
histórico para explorar cómo se ha utilizado en una variedad de 
imágenes, desde pinturas rupestres hasta obras maestras 
digitales modernas. A continuación, abordará las reglas y leyes 
de la composición, incluida la proporción áurea, la espiral de 
Fibonacci y la regla de los tercios, además de otros elementos de 
la composición, como la forma, la proximidad y la escala, el 
ritmo y el movimiento, la perspectiva, la textura y el contraste. 
Las secciones posteriores analizan el uso del color, el valor y la 
luz en la composición, antes de analizar otros tipos de 
composición, como el paisaje, el retrato y la naturaleza muerta. 
Una vez que comprenda bien estos conceptos, el capítulo 
concluye examinando cómo y por qué los artistas pueden 
romper las leyes de la composición.

El segundo capítulo presenta la narrativa y la narración de 
historias en el arte, antes de analizar cómo se han utilizado las 
obras de arte para contar una historia a lo largo de la historia. 
Analiza el uso de la narración de historias en la ilustración de 
una sola imagen, así como en el guion gráfico, y luego explora 
las diferentes formas de construir una narrativa en una pintura. 
La sección sobre la construcción de técnicas narrativas examina 
el papel de la premonición, el entorno, el punto de vista, el 
simbolismo y la metáfora, la participación del espectador, la 
personificación de un personaje animal, la exageración, el 
humor, la ambigüedad y la simplicidad y complejidad a la hora 
de contar una historia a través de imágenes. Termina 
examinando cómo se puede utilizar la composición para añadir 
a la narrativa, incluido el uso de un punto focal.

Si bien los cuatro tutoriales de Devin Elle Kurtz (página 92), 
Nathan Fowkes (página 132), Joshua Clare (página 164) y Dom 
Lay (página 196) pueden considerarse proyectos independientes, 
le resultará beneficioso leer los conocimientos y la terminología 
que se comparten en los capítulos introductorios del libro antes 
de intentar realizarlos. Cada artista del tutorial tiene un estilo y 
una formación creativa individuales, con su propio enfoque en el 
uso de la composición y la narrativa en sus obras de arte. Siga las 
instrucciones para ver cómo aplican sus conocimientos de 
composición y narrativa en la práctica.

Finalmente, la Galería (páginas 234 a 275) muestra los portafolios 
de los cuatro artistas tutoriales, además de seis profesionales 
adicionales, cada uno de los cuales comparte valiosos 
conocimientos sobre su uso de la composición y la narrativa en 
sus obras de arte
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La composición, como muchos otros factores en 
el arte, es una herramienta fundamental que se 
puede utilizar para crear equilibrio o peso en una 
escena. Los cuadros pueden ser abarrotados, 
recargados y complejos, o luminosos, espaciosos 
y vacíos. Ningún tipo es mejor que el otro, y 
ambos pueden contener mucha belleza y valor. 
Todo depende de la visión del artista para la 
pintura y del tipo de composición que desee 
crear, que son decisiones que se toman al 
principio de la etapa de planificación.





En pocas palabras, la composición es la colocación de figuras, formas, líneas y objetos en un orden específico. Se da en la pintura, la 
escultura, la música y el cine. Por ejemplo, un músico crea una canción grabando diferentes instrumentos y voces y colocando la 
música en un orden que le suene mejor. De manera similar, un fotógrafo intenta capturar la mejor toma cambiando la vista (01). 
Ambos son ejemplos de composición.

La composición también se da en otras partes de la vida. Un niño intentará colocar bloques de colores de una manera que le parezca 
atractiva. Mi abuela solía juntar flores, pasto y hierbas y colocarlas en un ramo.

La composición es inseparable de la creación en cualquier nivel de habilidad. Cuando éramos niños, la mayoría de nosotros 
seguíamos reglas específicas que copiábamos de nuestros padres o de algo que veíamos en la televisión o en un libro. A menudo verás 
a niños que comienzan su aventura artística con un dibujo simple, como un sol en forma de círculo amarillo, con líneas que 
simbolizan rayos. Los niños suelen colocar el sol en la esquina superior de la imagen y rellenan el resto del espacio con una pequeña 
casa o nubes y personas (02). Este es uno de los primeros patrones de composición que aprendemos cuando somos niños. La imagen 
03 es otro ejemplo del enfoque de composición de un niño, con elementos de paisaje en capas.

01 Esta es una foto de un viaje a Austria. Como puedes ver, la primera toma tiene algunos problemas de composición (marcados 
en rojo). La segunda foto está recortada y puedes ver cuánto más legible y tranquila es la toma.

02 Mi hija de seis años, Gaia, creó este dibujo. El sol, las nubes 
y la hierba están representados de una manera muy simbólica

03 Este es otro dibujo de mi hija. Los niños tienen una 
manera particular de construir paisajes en cuanto a 
composición.
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Siempre que intentas construir o 
crear algo, estás trabajando 
inconscientemente en la 
composición. Por lo general, esto 
afecta las primeras etapas del 
trabajo. Las líneas o formas 
iniciales que dibujas en el lienzo 
son tu primera idea de cómo se 
verá la obra de arte en los pasos 
siguientes. Antes de sumergirte en 
los detalles, primero debes dibujar 
un borrador que contendrá las 
partes más importantes de la 
pintura. Una vez que tengas clara 
tu idea inicial para la composición, 
puedes avanzar y comenzar a 
trabajar en el resto de la pintura 
(04).

A. Para esta pintura, comencé a 
construir la composición 
agregando formas grandes de 
colores para marcar las partes más 
importantes en el color correcto 
como una guía rápida para los 
pasos siguientes.

B. Luego comencé a introducir 
formas más pequeñas para indicar 
más variedad en el paisaje. Utilicé 
colores y formas más atrevidos, 
construyendo lentamente la 
imagen hasta llegar a la etapa final.

C. La última fase de la pintura 
muestra más detalles, con 
diferentes formas y direcciones de 
pinceladas que crean un aspecto 
más orgánico y realista.

Como puedes ver, no puedes pintar 
ni dibujar sin pensar en dónde 
colocar el bolígrafo o el pincel; 
desde el primer punto o línea, estás 
trabajando en la composición, sin 
importar tu nivel de habilidad. 
Cuanto más consciente seas de la 
estructura de la composición y de 
las herramientas de composición 
disponibles, más control tendrás 
sobre tus proyectos futuros.
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Mirando hacia atrás en la historia 
del arte, los humanos comenzaron a 
dibujar más como lo hacen los niños 
de hoy, siguiendo una disposición 
simplificada de formas, y 
evolucionaron hacia el uso de 
composiciones más complejas.

Sin embargo, desde el principio, la 
composición fue esencial para la 
creación artística; por ejemplo, los 
seres humanos que hacían pinturas 
rupestres tenían que planificar 
dónde colocar las huellas de las 
manos en la pared de la cueva (05). 
En la actualidad, los artistas 
trabajan arduamente en numerosos 
bocetos de composición utilizando 
tecnologías modernas, como 
software 2D y 3D o fotografía (06).

A medida que transcurrían miles de 
años de historia, trabajamos 
arduamente en nuestro desarrollo 
artístico, intentando cada vez 
capturar la vida, la historia o la 
imaginación, logrando resultados 
ligeramente mejores a lo largo de los 
años.

06 Creé esta pintura al estilo pictórico de los viejos maestros, utilizando software digital para imitar la pintura real y las pinceladas 
tradicionales. Si bien su composición puede parecer simple a primera vista, la complejidad no se limita a la composición; también 
puede relacionarse con la forma en que se pinta una obra de arte. La complejidad de esta pieza se debe a la combinación de software 
digital, pinceles personalizados, conocimiento y la experiencia necesaria para crearla.
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Incluso en tan solo unos pocos siglos, podemos ver 
cuánto ha cambiado la composición, comparando las 
pinturas simples y planas del siglo XIV (07) con 
imágenes con más perspectiva y puntos focales 
claramente definidos en el siglo XV (08), hasta las 
pinturas con una profundidad y complejidad de 
diseño aún mayores en el siglo XVII (09). Otros 
doscientos años después, existían pinturas que 
representaban batallas en las que cada detalle reflejaba 
un significado simbólico, como este ejemplo pintado 
por Jan Matejko en 1878 (10).a





Se puede apreciar inmediatamente el gran progreso que han 
logrado los artistas a lo largo de los siglos, en particular si se 
tienen en cuenta las diferentes limitaciones y avances 
técnicos. En la Edad Media y épocas posteriores, la gente 
podía pintar y dibujar utilizando herramientas naturales 
hechas a mano, como carboncillos, pinceles y pasteles. Con el 
progreso de la industria del arte, se hizo más accesible un 
número cada vez mayor de herramientas, lo que impulsó las 
técnicas y permitió nuevos estilos y ejecuciones. Con los 
avances en las herramientas y una comprensión más 
profunda de las matemáticas (obtenga más información sobre 
esto en la página 16), los artistas comenzaron a experimentar 
con composiciones más atrevidas. Más adelante en la historia 
del arte, vemos a artistas rompiendo las reglas de 
composición (consulte la página 54).

Pero ninguna otra era ha tenido tanta influencia en la técnica 
como la era digital. Hoy en día es fácil cambiar las 
proporciones de un cuadro, girar el lienzo digital en cualquier 
dirección y volver a la obra anterior, todo con un solo clic. Los 
artistas no podían permitirse realizar este tipo de 
experimentos en tiempos pasados, porque esas 
modificaciones eran caras y requerían mucho tiempo. Hoy en 
día es posible cambiar cualquier cosa, hacer docenas de 
copias de un cuadro y decidir cuál nos gusta más (11). Esto 
crea numerosas oportunidades diferentes para encontrar 
nuevas soluciones y técnicas, y lo único que hay que pagar es 
la factura de la electricidad.

Por supuesto, esto no significa que seamos mejores que los 
"viejos maestros" que dedicaron toda su vida al arte, 
aprendiendo y creando obras mucho más lentamente que 
nosotros hoy. Simplemente significa que podemos producir 
mucho más con menos costo y en menos tiempo. Esto nos 
brinda la oportunidad de probar varias composiciones en 
diferentes programas para impulsar el progreso mucho más 
que antes.
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La proporción áurea (también conocida como proporción divina o sección divina) es la proporción de un rectángulo especial 
donde el lado más largo es 1,61803398875 veces la longitud del lado más corto (12). Podemos traducir la proporción áurea en una 
línea dividida en una sección larga y otra corta (13), donde la longitud total de la línea dividida por (a) es la misma proporción 
que (a) dividida por (b), ambas dan como resultado 1,618.

La proporción áurea también se puede traducir al arte. Usando estas proporciones, podemos obtener resultados 
sorprendentemente buenos. La sección divina se utilizó por primera vez en la arquitectura antigua, por ejemplo Fidias (500 a. 
C.-432 a. C.), un escultor y matemático griego, estudió phi y lo aplicó al diseño de esculturas para el Partenón.

La proporción áurea es una de las claves para crear una composición perfectamente equilibrada. Podemos encontrar el ejemplo 
más cercano de su divinidad en la anatomía humana. Si medimos una mano y la contamos como 1, el antebrazo tendrá una 
longitud de una mano multiplicada por 1,61803398875 (representada por la letra griega phi) (14). Esta proporción se puede 
utilizar en muchas otras partes del cuerpo, como los dedos (15). De alguna manera, la naturaleza utiliza este número para hacer 
crecer a sus organismos de una manera muy específica. 

El uso de la proporción áurea por parte de Leonardo da Vinci es quizás el más famoso. Centró sus dibujos anatómicos en la 
proporción divina. Sus dibujos nos muestran hasta qué punto llegó su análisis de las proporciones del cuerpo humano (16). Este 
descubrimiento llevó el conocimiento artístico de la anatomía humana a otro nivel. Muchos años después del arte de da Vinci, 
todavía lo utilizamos como referencia.

12 Este es un ejemplo de un rectángulo áureo, donde los lados más largos son 1,618 
veces más largos que los más cortos. La línea gris muestra que un rectángulo áureo se 
puede formar a partir de un cuadrado y un rectángulo áureo más pequeñoh

13 De manera similar al rectángulo de la imagen 12, se puede ver la 
proporción áurea en una línea simple. Usando la proporción 1.618, 
podemos dividir una línea en dos partes, donde una parte es más 
larga (a) y otra más corta (b), en las mismas proporciones que el 
rectángulo. La longitud total de la línea (a + b) es 1.618 veces más 
larga que (a) sola.

Podemos trasladar el conocimiento sobre la proporción áurea al 
cuerpo humano. Este ejemplo muestra la proporción divina en 
el antebrazo y la mano humanos. Se puede observar una división muy similar en diferentes partes 

del cuerpo.
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La proporción áurea es uno de los principios básicos 
que todo artista debería conocer. Nos ayuda a 
resolver muchas cuestiones a la hora de crear arte, 
como por ejemplo dónde colocar un objeto. 
Cualquier distancia entre los objetos de una pintura 
se puede establecer posicionándolos según las 
proporciones de la proporción áurea.

Por ejemplo, un árbol en una escena de paisaje 
simple será mucho más agradable de ver si se utiliza 
la proporción áurea para establecer la distancia entre 
el árbol y el borde del lienzo. También puede utilizar 
esas proporciones de 1,618 en la forma del árbol. La 
imagen 17 también muestra cómo la colocación del 
sujeto se puede adaptar a la división áurea, con el 
personaje colocado en la línea que divide el marco en 
cuadrados que tienen un tamaño 1,618 veces mayor 
entre sí. Por supuesto, no tiene que medirlo 
exactamente. Se trata más bien de tener en cuenta 
esta proporción para poder juzgar si algo está dentro 
de esas proporciones o no. Incluso puede utilizar el 
rectángulo áureo como guía para enmarcar su 
pintura.

16 El Hombre de Vitruvio (1492) de 
Leonardo da Vinci. Se puede observar 
cómo Da Vinci dibujó una silueta 
humana en un círculo perfecto y marcó 
líneas divisorias según la proporción 
áurea
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COMPOSICIÓN

ESPIRAL DE FIBONACCI

La espiral de Fibonacci es una continuación de la proporción áurea. Es una representación visual de la secuencia de 
Fibonacci, que es una serie de números específicos: 0, 1, 1, 2, 3, 5, 8, 13, 21, 34... Cada número se crea sumando los 
dos números anteriores. Muchas fuentes afirman que la secuencia fue descubierta por primera vez, o "inventada", 
por el matemático italiano Leonardo Fibonacci, que nació alrededor del año 1170 d. C.

La espiral de Fibonacci se encuentra dentro del rectángulo áureo. Se dibuja dentro de cuadrados conectando las 
esquinas de las cajas cuyos lados son la longitud de los números ascendentes en la secuencia de Fibonacci (es decir, 1 
× 1, 2 x 2, 3 x 3, 5 x 5, 8 x 8, y así sucesivamente) (18). Los cuadrados encajan perfectamente porque la proporción 
entre los números de la secuencia de Fibonacci es muy cercana a la proporción áurea.

Aunque la explicación matemática puede sonar complicada, puedes visualizar la espiral de Fibonacci como guía 
para tu composición. El rectángulo áureo se puede utilizar como un diseño simple que mejorará la proporción de tu 
pintura; la espiral de Fibonacci lleva la división áurea más allá y atrae la atención del observador hacia el punto focal 
de tu pintura. En la pintura 19 puedes ver cómo utilicé la espiral de Fibonacci para crear un flujo que atrae la 
atención hacia un punto focal, que es el personaje de este ejemplo.

La espiral de Fibonacci es una continuación de la proporción áurea. Es una representación visual de la secuencia de Fibonacci, que 
es una serie de números específicos: 0, 1, 1, 2, 3, 5, 8, 13, 21, 34... Cada número se crea sumando los dos números anteriores. Muchas 
fuentes afirman que la secuencia fue descubierta por primera vez, o "inventada", por el matemático italiano Leonardo Fibonacci, que 
nació alrededor del año 1170 d. C.

La espiral de Fibonacci se encuentra dentro del rectángulo áureo. Se dibuja dentro de cuadrados conectando las esquinas de las cajas 
cuyos lados son la longitud de los números ascendentes en la secuencia de Fibonacci (es decir, 1 × 1, 2 x 2, 3 x 3, 5 x 5, 8 x 8, y así 
sucesivamente) (18). Los cuadrados encajan perfectamente porque la proporción entre los números de la secuencia de Fibonacci es 
muy cercana a la proporción áurea.

Aunque la explicación matemática puede sonar complicada, puedes visualizar la espiral de Fibonacci como guía para tu 
composición. El rectángulo áureo se puede utilizar como un diseño simple que mejorará la proporción de tu pintura; la espiral de 
Fibonacci lleva la división áurea más allá y atrae la atención del observador hacia el punto focal de tu pintura. En la pintura 19 
puedes ver cómo utilicé la espiral de Fibonacci para crear un flujo que atrae la atención hacia un punto focal, que es el personaje de 
este ejemplo.
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La espiral de Fibonacci se ha utilizado durante muchos siglos como guía 
para los artistas (20 y 21). Se ha utilizado en diversos campos, como la 
arquitectura, la escultura, la pintura y la ingeniería. Aunque la secuencia 
de Fibonacci se descubrió en el año 1170 d. C., el primer patrón perceptible 
se utilizó entre el 495 y el 429 a. C., en el Partenón de la antigua Atenas 
(22). Los humanos tienden a seguir la divinidad de las formas naturales y, 
como la espiral de Fibonacci se puede observar en cosas como las conchas 
de caracol y los girasoles, es posible que estos hayan sido objetos de 
análisis en la antigüedad.

Al igual que la proporción áurea, la espiral de Fibonacci es una técnica 
fundamental que siempre funciona y puede ayudarte a construir una 
escena clásica utilizando técnicas clásicasaut



23 Aquí, el árbol aparece en las intersecciones de un tercio 
de la imagen, y la montaña en el plano medio se alinea con 
la intersección del tercio opuesto de la imagen, lo que crea 
equilibrio. También se puede ver que el primer plano, el 
plano medio y el fondo se alinean aproximadamente con 
los tercios horizontales.

La regla de los tercios es una pauta de composición muy utilizada por pintores, fotógrafos, cineastas y diseñadores. La idea es crear una 
composición más equilibrada y agradable, en la que el espacio vacío adicional ayude a centrar la mirada del espectador en el sujeto de la 
imagen.

La regla de los tercios coloca al sujeto en el tercio izquierdo o derecho de la imagen, dejando los otros dos tercios más abiertos (23). Fue escrita 
por primera vez en 1797 por John Thomas Smith en su libro Remarks on Rural Scenery. Por supuesto, muchos artistas utilizaron esta técnica, 
conscientemente o no, antes del libro de John Thomas Smith (24).

Para simplificar, puedes preparar una cuadrícula formada por nueve rectángulos y colocar el sujeto en la intersección de las líneas. Por 
ejemplo, en la imagen 25, la regla de los tercios se centra en tres intersecciones: la cabeza del dragón, la multitud en la batalla al fondo y la 
puerta del castillo. Estas son las partes más cruciales de la pintura, las que transmiten la información y captan la atención del espectador.

La imagen 26 muestra el uso de una línea completa en una cuadrícula de regla de tercios, no solo una intersección. Los mástiles del barco 
principal están alineados con la línea de la izquierda; el barco está ubicado en el medio de un tercio de la imagen, mientras que otros barcos 
ocupan el tercio opuesto, lo que equilibra la composición
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La composición es más fluida de lo que 
uno se imagina a primera vista. Además 
de la proporción áurea, la espiral de 
Fibonacci y la regla de los tercios, 
podemos utilizar otros elementos como la 
forma, la escala, el ritmo, la perspectiva, la 
textura y el contraste para influir en la 
composición.

La forma es uno de los factores 
más notables que modifican 
una composición. El ojo 
humano está acostumbrado a 
observar la variedad de formas 
que lo rodean. Al construir tu 
composición de una manera 
particular, puedes usar la 
forma para agregar 
información y estado de ánimo 
a la escena, así como para 
atraer la atención del 
espectador hacia un área en 
particular. Por ejemplo, si 
quieres crear una atmósfera 
intensa, es preferible una 
composición dinámica con 
formas más atrevidas y ásperas 
que usar formas tranquilas y 
redondas. Observando la 
imagen 27:

A. Los árboles y las 
formaciones rocosas 
constituyen formas 
rectangulares, creando una 
toma tranquila y estable.

B. Las formas diagonales y 
circulares presentan el punto 
focal como una forma redonda 
y simple.

C. Las rocas geométricas y 
triangulares atraen la atención 
hacia el tema principal y crean 
tensión.

D. Diferentes usos de líneas y 
formas aleatorias ayudan a 
crear una composición sólida.
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Muy a menudo, se utiliza la escala para 
representar el tamaño real de algo 
monumental, como montañas, mar y 
edificios. Agregar una pequeña silueta 
de una persona o de un animal puede 
ayudar a demostrar las diferencias de 
tamaño.

La proximidad ayuda al artista a 
construir la escala o importancia de 
partes particulares de la pintura al 
manejar la intensidad o el valor del 
primer plano, el plano medio y el fondo. 
Muchos paisajistas han utilizado la 
proximidad en sus pinturas de manera 
similar, marcando el tema o el punto 
focal.

Por ejemplo, en la imagen 28, se utilizan 
caracteres más pequeños en primer 
plano para mostrar el tamaño y la 
importancia del barco que se encuentra 
en segundo plano. Las formas simples 
indican el barco en tonos más claros, lo 
que crea una ilusión de distancia y 
separa el fondo de los personajes en 
primer plano

29 Serpiente marina de 
Devin Elle Kurtz (ver 
tutorial en la página 92). 
Esta pintura es un ejemplo 
perfecto del uso de la 
proximidad en la 
composición. Los 
elementos del primer 
plano son más oscuros y 
crean un contraste con los 
objetos del fondo, que se 
ven afectados por la 
perspectiva aérea para 
enfatizar la escala y la 
distancia entre el fotógrafo 
en primer plano y los 
dragones en el fondo
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En la composición, utilizar el ritmo y el movimiento significa colocar formas similares, como objetos o pinceladas, para crear fluidez y 
dirigir la mirada en una dirección determinada. Muy a menudo, esto atrae al espectador hacia el punto focal (pero no siempre). Por 
ejemplo, en la figura 30:

A. Las linternas y la perspectiva crean un ritmo que dirige la mirada hacia el edificio central donde hay un punto de fuga.

B. Este boceto se centra en el flujo de pinceladas y la libertad creativa. Las nubes tienen un ritmo y una dirección específicos que atraen la 
atención hacia el barco.

El ritmo y el movimiento también pueden utilizarse para crear tensión y atmósfera. Los cuadros de Vincent van Gogh son un buen 
ejemplo de ello.

Construía sus composiciones con pinceladas direccionales, creando atmósferas inusuales (31). Se puede observar un enfoque compositivo 
similar en el arte de Claude Monet (32) y en muchas de las pinturas de Edvard Munch (33).

>







La perspectiva se puede utilizar como herramienta de composición de muchas maneras. Un tipo importante es la perspectiva aérea, también 
conocida como perspectiva atmosférica. Se trata de un efecto atmosférico en el que los objetos que están más cerca del espectador parecen tener más 
contraste, detalles y saturación. Los objetos que están más lejos parecen tener menos contraste, menos detalles y menos saturación, lo que crea una 
ilusión de profundidad. La niebla o el smog son similares a la perspectiva aérea, pero utilizan menos saturación.

La perspectiva aérea divide una escena en planos, lo que añade profundidad (34).

Otro uso de la perspectiva como herramienta de composición se puede encontrar en la perspectiva lineal, que es el uso de líneas paralelas que 
desaparecen hacia uno o más puntos de fuga. Debido a su simplicidad, la perspectiva lineal es una gran herramienta para establecer una 
composición más amplia y compleja. Un punto de fuga es perfecto cuando hay un punto focal en el centro de una composición (35). También se 
puede utilizar la perspectiva de dos puntos y de tres puntos. Son útiles para crear escenas arquitectónicas en las que se puede ver claramente la 
división entre los puntos de fuga y todas las líneas que se unen para crear más profundidad en la escena.

Se pueden utilizar tanto la perspectiva lineal como la aérea al mismo tiempo para agregar aún más profundidad y realismo a una pintura.
=



La textura puede ser otra herramienta 
útil para ayudar a construir la 
composición. Dependiendo de la idea 
inicial que tengas para la pintura, las 
superficies u objetos con textura pueden 
ser una parte interesante e importante de 
la composición (36) o pueden crear un 
punto focal en un área determinada (37). 
La textura también se puede utilizar en 
relación con el ritmo y el movimiento, 
como viste en los ejemplos de la página 
26.

La textura está estrechamente relacionada con el valor y la luz. Sin luz, no sería 
posible determinar qué tipo de superficie se está observando. En términos de 
valor, cada superficie tiene una textura y un brillo. El valor es el resultado de la 
configuración de iluminación existente y la textura es el resultado de la luz y el 
valor en la escena en particular. Por lo tanto, cada vez que decida utilizar la 
textura como herramienta en una composición, piense también en la luz y el valor 
al crearla.

Este ejemplo muestra cómo la forma grande y de alto contraste del caballero de la izquierda capta la atención del espectador a primera 
vista. Sin embargo, al agregar un área con más textura a la derecha (marcada como un círculo rojo más pequeño) se crea un segundo 
punto de interés que también llama la atención

·



Puedes centrar la atención en una parte determinada de una pintura aumentando el contraste en esa zona de la composición. El contraste puede manifestarse en 
formas como el color, el valor, la textura, la forma y el tamaño (38):

A. Este ejemplo muestra cómo un color puede contrastar con otro color, atrayendo la atención hacia el área contraste El ejemplo utiliza colores del lado opuesto de la 
rueda de color.

B. En este ejemplo, el uso de valores de contraste más altos en un área define ese lugar como un punto focal.

C. Aumentar el uso de textura en un área puede captar la atención del espectador.

D. Cambiar la forma de circular y redonda a recta y nítida también funciona para crear un punto focal.

E. Este ejemplo muestra cómo las grandes masas son sólo una característica de fondo, mientras que el tamaño más pequeño del barco atrae la mayor parte de la 
atención.=>



El color siempre ha sido uno de los elementos más importantes de la pintura. Con la iluminación adecuada, puede crear 
cambios de humor increíbles. Las transiciones sutiles entre tonos pueden aportar un ambiente hermoso y tranquilo, mientras 
que los colores más fuertes con un mayor contraste pueden cambiar drásticamente el humor de la pintura.

Por ejemplo, las imágenes 39 y 40 son del mismo artista. Claude Monet pintó el mismo tema desde un ángulo muy similar, pero 
en dos momentos diferentes del día, con dos paletas de colores diferentes. Lo que se nota inmediatamente es cómo el humor 
difiere en las dos pinturas.

A lo largo de la historia del arte, el color también se ha utilizado simbólicamente. Uno de los mejores ejemplos del uso del 
simbolismo del color es La visión después del sermón (41) de Paul Gauguin. Gauguin utilizó el rojo como color dominante para 
representar el peligro y la violencia en la lucha entre Jacob y el ángel.

Además de utilizarse para el humor y el simbolismo, el color también puede modificar o crear una composición. Es importante 
recordar que el color puede ayudarte a crear una buena composición equilibrada o destruir el equilibrio y llevar el caos a la 
imagen. Por ejemplo, en la imagen 42:

A. El primer ejemplo mantiene un buen equilibrio entre valor, saturación (croma) y tono.

B. El segundo ejemplo es menos agradable a la vista y crea distracción al empujar el fondo hacia adelante.
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Siempre que empieces a pintar el punto focal, piensa en las relaciones cromáticas. Con el color puedes atenuar las partes 
menos importantes de la imagen y poner en primer plano los objetos principales, o exagerar el estado de ánimo y el 
significado de partes específicas añadiendo más vitalidad y saturación a esas áreas. El color puede utilizarse como guía 
para nuestra atención, llevándonos al punto focal. Encender una antorcha en un bosque oscuro atraerá la atención del 
espectador al instante; un rayo durante una tormenta también llamará la atención con su brillo y nitidez contra las nubes 
oscuras. Lo mismo ocurre con el uso de colores vibrantes o un tono diferente en tu pintura. Cada vez que decidas utilizar 
colores llamativos y distintivos, piensa en la atención que atraerás a esa zona (43).

El color también se utiliza para equilibrar el peso de las formas. Los tonos más oscuros y fríos crearán un aspecto mucho 
más pesado para el sujeto y dejarán espacio para colores más claros, cálidos y vibrantes.

A veces, el color se puede utilizar para romper las reglas. Muy a menudo, es la forma de expresión de la pintura, 
especialmente cuando los artistas quieren ofrecer algo realmente único. Esto es muy evidente en el estilo fauvismo, 
donde los pintores usaban principalmente colores fuertes y vivos, rompiendo a menudo las reglas más conservadoras de 
otros estilos artísticos, como se ve en la imagen 44a.

43 En la primera 
imagen se puede 
ver que todo 
parece plano en 
cuanto a color. 
Nada destaca, por 
lo que el punto 
focal no es tan 
obvio. Añadir un 
destello naranja a 
la luz de la 
antorcha y 
proyectar la luz 
sobre el árbol en la 
segunda imagen 
atrae nuestra 
atención hacia el 
punto focal.
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44 La alegría de vivir (1905-1906) de Henri Matisse (versión B modificada). Este ejemplo muestra cómo el color puede afectar a la composición.

La imagen A contiene una amplia variedad de colores llamativos. En la imagen B, modifico los colores para darle a la pintura una paleta de colores 
más unificada. Si bien la expresión del color es mucho más visible y vibrante en la pintura original, corre el riesgo de convertirse en una distracción 
de los sujetos. A pesar de la composición central, el punto focal parece poco claro. Mi versión alterada muestra cómo los colores tranquilos y 
unificados pueden agregar más legibilidad a la composición.



En el arte, el valor es una medida de la escala de grises que va del blanco al negro (45), básicamente, qué tan oscuro o claro es algo en una escala 
de grises. Usando un simple gradiente de blanco a negro, puedes encontrar fácilmente cada valor en una pintura y verificar si su brillo es igual o 
similar al de otros objetos (46).

La verificación de valores es uno de los desafíos más exigentes durante el proceso de pintura. Esto se debe a que siempre que estás a punto de 
usar un color, agregar una luz o decidir el material de la superficie de un objeto, simultáneamente tienes que determinar qué tan brillante u 
oscuro será el objeto sin perder el equilibrio.

Por ejemplo, en la imagen 47 puedes ver cómo la pincelada naranja es visible debido a su color vivo, pero si verificas su valor de escala de grises, 
no se destaca del fondo. Oscurecer el valor hace que se destaque mucho más del fondo, resaltando cuánta diferencia puede hacer una sola 
pincelada en una pintura (48).=>
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En lo que respecta a la composición, el 
valor juega un papel muy importante. 
Una imagen de aspecto plano que utiliza 
valores similares en toda la composición 
es ideal para representar una escena 
tranquila, ya que no distraerá tanto la 
vista como una imagen con mayor 
contraste y valores más exagerados. Por 
otra parte, aumentar el rango de valores, 
utilizando tanto tonos muy brillantes 
como muy oscuros, puede ayudar a que 
una pintura sea más dinámica. También 
puede ayudar a centrar la atención en 
determinadas zonas. Si observamos la 
figura (49):

A. Este es un ejemplo perfecto de una 
escena soleada de alto contraste donde 
hay muchas formas en diferentes valores, 
lo que crea un paisaje sin ningún punto 
focal específico.

B. El uso de niebla para disminuir el 
contraste en el fondo acerca el barco al 
espectador y resalta el sujeto como punto 
focal.

C. Este boceto muestra una mezcla de 
ambas técnicas, pero con el contraste 
centrado en la parte central del boceto, 
añadiendo una atmósfera oscura al 
sujeto.

Además de ayudarle a mostrar algunos 
elementos importantes ocultos en las 
áreas más brillantes, el valor también 
puede ayudarle a enmascarar partes 
menos importantes en los puntos oscuros 
(50).

Esta serie de imágenes muestra cómo puedes cambiar el área del punto focal 
ajustando el rango de valores de contrastes suaves a duros

50 El uso del equilibrio de valores puede llevar la mirada a un punto focal situado entre el fondo y el primer plano. Esta 
técnica se utiliza con mucha frecuencia en escenas de bosque en las que hay varios planos y el sujeto se encuentra en 
algún punto intermedio.
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El valor también es una herramienta de 
medición de peso en la composición. Puedes 
crear una pintura llena de valores más oscuros 
que evoquen una sensación de pesadez (51) o 
puedes hacer que una pintura sea realmente 
clara en la recepción usando valores brillantes y 
transiciones suaves (52).



Es importante tener en cuenta el 
impacto que quieres que tenga tu 
pintura. Si estás pensando en pintar 
un tema triste, siempre es bueno 
elegir valores más oscuros, limitando 
el uso del lado brillante de la escala 
de grises (53). Cuando pintas un 
tema positivo o buscas un enfoque 
más suave y ligero, como una escena 
de verano que represente un 
momento feliz, es aconsejable 
utilizar tonos más brillantes (54).

Es muy fácil alterar el equilibrio y la 
composición mediante valores. Si no 
prestas atención a los valores, tu 
composición puede ser engañosa 
para el espectador. Incluso si quieres 
pintar una escena más oscura, es útil 
extender el rango de valores tanto 
como sea posible, centrándote 
principalmente en un rango 
particular de valores, pero 
alcanzando los extremos en un 
pequeño porcentaje (55).D



55 Paisaje iluminado por la luna con 
puente (1648/1650) de Aert van der 
Neer es un buen ejemplo de elección de 
valores oscuros en general, pero al 
mismo tiempo se pueden notar los 
extremos de la gama, como la luna 
brillante y su reflejo en el agua

56 Este ejemplo demuestra 
que hay que ser coherente 
con la iluminación de la 
escena. Pintar un objeto con 
demasiado brillo puede 
alterar toda la pintura.

Por último, en relación con el valor y la luz, algunos factores están estrechamente relacionados porque uno es resultado del otro. Por ejemplo, no se puede pintar un objeto con pintura 
blanca pura en una escena nocturna sin una fuente de luz fuerte, porque el valor del objeto cambia según la configuración de la iluminación. Esto haría que la pintura fuera increíble (56). 
Dicho esto, esta es la "regla" para un enfoque realista. En muchos estilos artísticos diferentes, como el cubismo, el fauvismo o incluso el abstracto, se puede ver que el valor puede ser un 
factor totalmente independiente. Pero esa es una convención específica que se puede utilizar sin ninguna regla y puede basarse en la libertad creativa de los artistas.
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El color y la luz son dos de los factores más importantes a la hora de crear una pintura. La luz es un elemento clave que decide 
qué color se utilizará y qué valor tendrá el objeto o la escena (57). Aunque los artistas tenían enfoques variados en cuanto al 
estilo en los diferentes períodos artísticos, la luz era la clave, especialmente en el impresionismo y el realismo. Hoy en día, 
existe una gran variedad de formas de utilizar la luz en la ilustración, la pintura, el arte conceptual y el dibujo. Pero, ¿cómo 
afecta la luz a la composición?

La configuración de la iluminación puede crear una composición, desde un simple paisaje soleado con sombras duras y una 
luz solar intensa (58), hasta una escena interior compleja con numerosas fuentes de luz que llenan la escena con una luz difusa 
o dura (59). Al crear una pintura o un dibujo, debemos tener en cuenta que la luz puede ayudar a dirigir al espectador hacia el 
punto focal.

Hay algunos tipos diferentes de luz que te ayudarán a crear una composición exitosa y crear un punto focal.
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La luz ambiental es una luz de fondo o luz 
ambiental. En un panorama más amplio, es la 
luz que emiten otras fuentes además de la luz de 
origen. Por ejemplo, el cielo azul emite una luz 
azul que afecta a las sombras en un día soleado 
(60).

La luz del borde es la luz que se ve como una línea fina, 
generalmente utilizada como luz de contorno (61).

La luz de origen es la luz principal que produce 
la luz más fuerte y visible en una escena (62).

La luz de origen suele generar luz rebotada, 
que puede ayudar a marcar la silueta del 
sujeto. Este tipo de luz suele verse como una 
luz suave y difusa que rebota en las 
superficies para dar el ligero color del 
material en el que rebota (63).

Todos estos tipos de luz se pueden utilizar 
para mejorar la composición, pero si no se 
presta atención a la estructura de la 
iluminación, se corre el riesgo de crear 
resultados impredecibles. En la mayoría de 
los casos, esto puede arruinar no solo el 
efecto de la luz, sino también el valor y el 
color de toda la pintura.

·
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Los principiantes no suelen prestar suficiente atención a la dirección de la fuente de luz, lo que hace que los objetos se 
iluminen de forma aleatoria desde distintos lados, lo que provoca un auténtico caos en la escena (64). Lo que también es 
habitual entre los pintores principiantes es el uso de una luz intensa que genera valores fuertes, casi sin tonos entre el 
blanco y el negro, lo que provoca ilegibilidad y falta de espacio en la composición (65). Si no se gestiona adecuadamente la 
luz en la obra, los objetos pueden perderse o los elementos del fondo pueden saltar hacia delante, creando composiciones 
ilegibles o confusas.

Cuando se utiliza la luz de forma adecuada (utilizando luz de borde para marcar la forma, luz ambiental para enriquecer 
el valor de la escena y luz rebotada para añadir más vitalidad), se puede crear una escena que sea fácil de leer y que dirija 
claramente la mirada del espectador (66, 67).=>





La composición de paisajes es un tema muy amplio que abarca tanto paisajes sencillos como escenas muy complejas, como 
batallas, escenas de multitudes y aspectos arquitectónicos. Para poder entender una composición de paisajes, hay que entender 
varios factores importantes.

La línea del horizonte es uno de los primeros elementos que se marcan en un boceto de paisaje, en forma de una simple línea 
horizontal que se dibuja a lo largo de la imagen (68). Es importante recordar que la línea del horizonte siempre está a la altura de 
los ojos. En espacios abiertos, es la línea donde la tierra toca el cielo.

La línea del horizonte también es la base de la perspectiva y, a menudo, es el lugar donde se ubican los puntos de fuga (la 
excepción es en las perspectivas de tres puntos y de puntos adicionales, donde al menos un punto de fuga se ubica fuera de la línea 
del horizonte). Como viste en la página 29, un punto de fuga es el punto donde se unen todas las líneas de perspectiva, creando 
una red de perspectiva que ayuda al artista a construir la composición y dibujar o pintar objetos correctamente en el espacio. 
Determinar dónde están los puntos de fuga es un paso importante para construir una composición.

Otro factor importante en la pintura de paisajes es la elección del punto focal (69). Un artista puede decidir representar un árbol 
viejo, un animal pastando o formas interesantes de nubes o montañas. Al elegir un punto focal para una pintura de paisajes, el 
artista buscará deliberadamente formas o temas distintivos que puedan crear un punto de interés en la escena.

En la pintura de paisajes, el "encuadre" es el punto de vista de una parte particular de la escena, creando un orden visual que 
corresponde con la visión y la idea del artista (70). En la pintura al aire libre, los artistas utilizan el encuadre para capturar la mejor 
escena del paisaje enfocando el marco del lienzo en un punto de vista particular. Para elegir el mejor encuadre para una pintura de 
paisajes, trate de mantener el equilibrio y al mismo tiempo capturar una escena visualmente interesante. La composición no debe 
estar demasiado abarrotada, pero tampoco demasiado vacía. Evite colocar un objeto justo en el centro de la escena o justo al lado 
del borde del marco. Puede ser útil utilizar la regla de los tercios para equilibrar los sujetos en relación con el marco.

Con los avances en fotografía, ahora hay muchas opciones para encuadrar, incluidas vistas de gran angular y de ojo de pez.

Eche un vistazo a Composición de 
pintura al aire libre escrita por el 
pintor estadounidense Edgar Alwin 
Payne. Este libro contiene algunos 
ejemplos de composiciones de 
paisajes.
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Una buena composición de retrato, 
ya sea en fotografía o en pintura, 
debe centrarse principalmente en el 
sujeto. La persona retratada es 
clave, junto con la visión del artista. 
Si estás pintando un retrato, debes 
centrarte en los rasgos faciales, el 
ángulo y en capturar la mejor 
iluminación. Sin embargo, todos 
estos elementos deben colocarse en 
una composición equilibrada 
utilizando la proporción áurea, la 
espiral de Fibonacci o la regla de 
los tercios (71). Dicho esto, en la 
fotografía de alta costura a menudo 
hay decisiones de planificación más 
audaces en las que se rompen o 
exageran las reglas, creando formas 
o figuras extrañas que coinciden 
con la visión del artista.

En lo que respecta al ángulo o la 
vista del sujeto, hay algunos tipos 
de ángulos de rostro que puedes 
usar, dependiendo de lo que 
quieras mostrar:

• Cara completa (72): un ángulo 
frontal donde todos los aspectos de 
la cara son visibles.

• Cara de tres cuartos (73): ángulo 
en el que se ven tres cuartos de la 
cara. La cara está ligeramente 
inclinada hacia un lado, en lugar de 
apuntar hacia el espectador, de 
modo que un lado de la cara es más 
visible que el otro.

• Cara de dos tercios (74) similar al 
ángulo de tres cuartos pero 
empujada más hacia el lado, por lo 
que la superficie de un lado de la 
cara es aún más grande.

• Perfil de cara (75) la cara vista 
desde un lado.

e





77 Benjamin y Eleanor Ridgely 
Laming (1788) de Charles 
Willson Peale es un ejemplo 
perfecto de un retrato con más 
de un sujeto en una 
composición horizontal. La 
escena se centra en retratar a 
los dos sujetos, con la adición 
de más detalles de fondo de los 
que normalmente serían 
visibles en una composición 
vertical.

El encuadre cercano de 
Madonna (1920) de 
Anders Zorn captura la 
intimidad de la madre y 
el niño



El encuadre también es importante en el retrato. La composición está 
determinada por la proximidad del espectador con respecto al sujeto. 
Seleccionar una vista lejana con más visibilidad del cuerpo del sujeto 
significa que puedes moverlo, creando potencialmente una 
composición más variada e interesante. Alternativamente, un retrato 
muy ampliado podría crear una apariencia impactante, tal vez 
insinuando confrontación o intimidad (76).

De manera similar, el tamaño y la orientación del lienzo desempeñan 
un papel importante en la creación de la composición de un retrato. La 
proporción horizontal es un tipo poco común de proporción en un 
retrato, pero permite a los artistas combinar varios sujetos en un lienzo. 
Esto se ve a menudo en películas donde el rostro de un personaje, o el 
rostro y el torso, se enmarcan de una manera que deja espacio para 
mostrar otros personajes o detalles circundantes. Pero la composición 
horizontal del retrato se utilizó mucho antes de que se inventara la 
cinematografía. Mostrar detalles adicionales, además del rostro del 
sujeto, o incluso varios sujetos, introduce más interés visual para que el 
espectador observe y analice (77).

La luz y el color pueden añadir profundidad y resaltar matices faciales 
individuales. Colocar la fuente de luz sobre el sujeto aumentará la 
definición de los huesos faciales, ocultará los ojos en la sombra y 
agregará más nitidez a la pintura (78). Por otro lado, usar un perfil o un 
ángulo de dos tercios Iluminado por una luz suave con un fondo más 
oscuro puede mostrar todas las partes importantes del modelo con más 
profundidad que un ángulo de cara completa.

Como puedes ver, hay muchos factores importantes que afectan el 
aspecto que tendrá la composición de tu retrato. Si combinas y 
experimentas con estos factores, puedes obtener resultados inesperados 
e interesantes

Las naturalezas muertas suelen representar 
objetos naturales, como alimentos y flores, 
o artificiales, como platos, vasos, cortinas y 
muebles, pero también pueden ser 
cualquier cosa estática o inanimada.

Trabajar en una naturaleza muerta requiere 
preparación. Para crear una buena 
composición, es necesario disponer cada 
objeto de una manera interesante. La forma 
y la luz suelen ser los factores más 
importantes a tener en cuenta a la hora de 
posicionar los objetos para garantizar que 
se muestren desde su mejor lado (79).

79 Naturaleza muerta con tina de sal (c. 1644) de Pieter Claesz. Este es 
un buen ejemplo de una composición de naturaleza muerta bien 
equilibrada. Cleasz utilizó vidrio reflectante y placas de metal para 
aportar muchos detalles a la mitad inferior de la escena. Le dio a la 
mitad superior más espacio vacío, equilibrándose diagonalmente con la 
mitad más ocupada de la pintura que se encuentra debajo.
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El encuadre también es un factor crucial que influye en 
toda la escena, pero debe tenerse en cuenta y combinarse 
con otros factores, como el ángulo de visión. Una vez que 
se establece el ángulo y la posición de los objetos en 
relación con la configuración de la iluminación, logrando 
los mejores reflejos y luz rebotada posibles, se puede 
encuadrar toda la escena con una unidad consistente (80).

En la pintura de naturalezas muertas, es muy importante 
establecer el punto focal. Puedes enfocar la luz 
principalmente en el punto focal. También puedes 
seleccionar la ubicación de los objetos de manera que la 
composición sea un triángulo, con el objeto más alto como 
punto focal debido a su tamaño y forma (81). Otro enfoque 
sería colocar objetos más coloridos en la escena para que el 
color del punto focal se destaque del resto de la escena.

Aunque la naturaleza muerta se utiliza a menudo como 
práctica, también puede tener mucho significado, 
especialmente cuando se añaden objetos ambiguos de 
forma simbólica. Por ejemplo, a lo largo de la historia del 
arte, los artistas han utilizado calaveras, velas y flores secas 
como símbolos del paso del tiempo y la fragilidad humana 
(82).

Capturar objetos de naturaleza muerta en el arte es una 
habilidad fantástica, ya sea como práctica o para crear 
piezas terminadas donde la composición tiene un 
significado importante

Siempre que empieces a dibujar, o incluso si estás en 
medio de una obra de arte, intenta visualizar los objetos 
como formas simplificadas. Una parte de una roca o un 
árbol puede ser una forma simple en tu cabeza, y eso te 
ayudará a decidir si algo es demasiado grande o tiene 
una forma extraña que no encaja con la composición. 
Esa simple visualización puede ayudarte a identificar 
errores de composición desde el principio.#





Como has visto, existen muchas reglas y leyes en la composición. Desde la proporción áurea 
hasta los tipos de composición más modernos, como los lentes de ojo de pez y ultra gran 
angular, las composiciones panorámicas de 360 grados o las composiciones dinámicas 
diagonales utilizadas específicamente para imágenes promocionales, banners web o 
animaciones para redes sociales, todo lo que se ha inventado ha ayudado a los artistas a 
crear mejores pinturas.

Sin embargo, todas las invenciones fueron el resultado de experimentos y de la búsqueda de 
nuevos caminos artísticos. Romper las leyes no siempre conduce a una composición 
arruinada; a veces puede hacerse intencionalmente con un plan específico en mente. A lo 
largo de la historia del arte, ha habido muchas ocasiones en las que los artistas han torcido o 
incluso roto las leyes de composición. La experimentación en ese campo se puede ver en 
estilos artísticos como el cubismo, el minimalismo, el arte abstracto e incluso en el fauvismo. 
(83, 84, 85)
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¿Por qué es importante romper algunas 
reglas? Cuando era pintor principiante, 
prefería experimentar y descubrir soluciones 
por mi cuenta en lugar de buscarlas en otras 
fuentes. ¿Fue una buena idea? Es difícil 
responder a esa pregunta, pero lo que he 
notado es que encontrar tu propio camino te 
permite comprender un tema más a fondo. 
La exploración artística ayuda a profundizar 
tu comprensión y te permite encontrar la 
forma más adecuada para tu trabajo. 
Cuando comencé con la pintura digital, 
tendía a hacer bocetos rápidos a partir de 
líneas y formas aleatorias (86):

A. En la primera etapa, dibujé líneas y 
formas totalmente aleatorias como base para 
encontrar algo útil.

B. En la segunda etapa, puedes ver el área 
que me pareció interesante y pensé que valía 
la pena construir más.

C. La etapa final muestra dónde establecí 
una toma final y construí un boceto 
completo para pintar más.

Esta técnica resultó útil para desarrollar 
formas y conceptos de composición 
interesantes. Cuando la miro ahora, me doy 
cuenta de que era una forma sencilla de 
construir la estructura de una pintura desde 
cero. Se trataba de experimentar y dibujar 
sin pensar en el resultado.

Pero ¿qué ocurre con la ruptura planificada 
e intencionada de las leyes de la 
composición? Leyes como la proporción 
áurea, la espiral de Fibonacci y la regla de 
los tercios no son tan difíciles de romper 
manteniendo buenos resultados. Sin 
embargo, evitar otros elementos como la 
forma, el contraste, la proximidad o el ritmo 
es más difícil de hacer de forma 
intencionada.

La imagen 87 (página opuesta) muestra tres 
ejemplos de composiciones que no obedecen 
las reglas:

A. Un ejemplo de composición que no se 
ajusta a la idea clásica de composición. 
Aunque no está equilibrada, funciona bien 
en términos compositivos debido al uso de 
espacios vacíos. Estas áreas de descanso se 
pueden utilizar para agregar un ambiente 
tranquilo y relajante a una pintura.

B. Otro boceto que muestra una 
composición "incorrecta". Sin embargo, al 
añadir más pinceladas e imitar la lluvia se 
crea un flujo y un ritmo que salvan la 
imagen

se



C. Es posible mantener el sentido en una 
imagen que es compositivamente 
incorrecta dejando clara la escala o el 
propósito de la colocación específica de 
los objetos.

A veces, romper las reglas puede ser útil, 
mientras que otras veces puede que solo 
retrase tu trabajo. Todo artista 
experimentará algunas veces en su 
carrera en las que tendrá que intentar 
encontrar una solución compositiva 
rompiendo las reglas.

El arte es fluido y, siempre que la 
intención sea crear mejor arte y progresar, 
se puede experimentar con todo lo que se 
desee. Encontrar nuevas soluciones, 
especialmente hoy en día, proporciona a 
la industria del arte un soplo de aire 
fresco que la impulsa hacia un futuro 
mejor y más creativo.
re



Entre los muchos factores importantes e 
influyentes en la creación de una pintura, como la 
luz, el color, la composición y el valor, hay un 
elemento adicional que, cuando se utiliza de 
manera eficaz, conecta todo en una creación 
coherente. Este elemento es la narrativa





Al igual que la composición, la narrativa es una parte casi inseparable de la creación. En todas las ramas del arte hay un lugar 
para la historia o para transmitir un mensaje. En la literatura y el cine, la narrativa es uno de los factores clave para crear e 
impulsar la obra de arte. Ya sea un documental, un largometraje, una novela o una biografía, la creación siempre se centra en 
transmitir un mensaje, una idea o una intención del autor al público. 

Esto es similar en otras áreas del arte, como la pintura, la danza, la música o la escultura. Siempre podemos admirar la forma de 
arte, puede estar bellamente ejecutada, pero muy a menudo la narrativa es el factor que capta nuestro interés. La narrativa 
puede transmitir mucha información y sentimientos, o simplemente un cierto estado de ánimo. 

La narrativa en la pintura o la ilustración se puede encontrar en todo tipo de obras, desde paisajes simples con uno o dos 
personajes pequeños hasta ilustraciones complejas para portadas de libros o incluso escenas históricas. Es simplemente una 
historia o un mensaje del artista al público. Muchos factores alimentan la narrativa, empezando por la composición (la 
ubicación de las personas en una escena es importante), mientras que la ubicación proporciona un trasfondo a la historia, la luz 
puede añadir tensión y los colores crean un estado de ánimo específico o atraen al espectador a ver más. Todos estos elementos 
construyen la historia y, de igual modo, la historia afecta la forma en que el artista utiliza estos fundamentos. 

La narrativa en el arte se crea a menudo a través de una serie de relaciones entre personajes, objetos y el paisaje que los rodea, e 
incluso esto se puede hacer de diferentes maneras. La narrativa en algunas pinturas es tan obvia que atrapa la atención del 
espectador a primera vista. En algunas pinturas, la historia tarda un tiempo en desarrollarse, siendo secundaria a un paisaje 
(01), mientras que en otras será tan obvia que atrapa la atención del espectador a primera vista (02).
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02 A diferencia de la imagen 01, El encuentro de David y Abigail (c. 
1630) de Sir Peter Paul Rubens está llena de personajes y el paisaje es 
solo un fondo. Todos los elementos de la narración tienen una 
visibilidad muy buena. Se pueden ver las expresiones faciales, las 
poses y pequeños detalles que podrían implicar elementos adicionales 
de la historia.

04 Iván el Terrible y su hijo Iván el 16 de noviembre de 1581 
(1885) de Ilya Repin muestra cómo una composición puede ser 
simple, pero aún así puede transmitir emociones y estados de 
ánimo.

Por otra parte, un artista puede contar una historia de forma más sutil, proporcionando información al espectador a través de elementos 
narrativos que están ocultos en la pintura (03). Muchas obras de arte tienen un significado secundario que fue planeado con precisión por el 
artista. Construir una segunda historia que está oculta en algún lugar dentro de la pintura crea un elemento de misterio, que mantiene al 
espectador mirándola durante más tiempo.

La narración también aporta mucha emoción a una obra de arte, llenando de sentimientos la mente del espectador (04). La emoción artística 
cautiva al público y puede ayudarlo a establecer una conexión con una obra de arte.

Ya sea una narración simple que influya en las emociones o una narración compleja que cuente una historia rica e intrincada, es posible 
comunicar una historia a través de una sola imagen. El uso de lienzos más grandes con más detalles, expresiones faciales y poses que 
insinúen comportamientos y relaciones entre los personajes puede llevar al espectador a conclusiones muy obvias sobre la historia. Por otro 
lado, un retrato simple puede evocar muchos sentimientos, lo que permite al espectador deducir su propia historia.

Veamos ahora la narrativa con más detalle, empezando por su presencia en la historia del arte.

03 El retrato de Arnolfini (1434) de Jan van Eyck es un ejemplo de 
mensaje oculto. A primera vista parece una pintura sencilla 
centrada en la representación de dos personas con un entorno 
interesante, pero si te fijas bien en el espejo de la pared del fondo, 
verás a otras dos personas reflejadas. Una de ellas es Jan van 
Eyck.
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Hay muchas pinturas influyentes en la historia del arte que cuentan una gran historia. Muchas de ellas son de la época antigua y 
medieval, cuando los artistas querían mostrar su vida actual y la vida de sus reyes y señores. En aquel entonces, contar una historia o 
transmitir información era más importante que la apariencia artística. Al menos, así es como parece ahora (05).

También hubo épocas en la historia del arte en las que los artistas se centraron más en el estado de ánimo y la ejecución que en la 
historia, y otras en las que los artistas se ocuparon tanto de la ejecución como de la historia. Uno de los mayores ejemplos del uso de 
la narrativa en una pintura es Jan Matejko, un pintor polaco que se especializó en obras de arte históricas. Una de sus pinturas más 
populares fue Constitución del 3 de mayo de 1791 (06).>



En su cuadro, Matejko capturó un acontecimiento histórico significativo para Polonia, pero, a pesar de su importancia, 
modificó algunos aspectos históricos para enriquecer la narración. Por ejemplo, muchos de los personajes del cuadro 
no estuvieron presentes en la procesión de la Constitución. Al incluirlos, Matejko pretendía crear una visión más rica 
de la Constitución y de la Mancomunidad de Polonia y Lituania.

El cuadro es atractivo no solo por su narrativa, sino también por su ejecución. Utiliza de forma hermosa los 
fundamentos del arte, como el color, la luz, el valor y la composición, para contar su historia. La composición resalta lo 
que es realmente importante en la escena: el documento. Se puede observar mucha información histórica, pero al 
mismo tiempo resulta muy agradable a la vista.

Otro gran ejemplo de artistas que utilizan la narrativa en el arte es Norman Rockwell, pintor e ilustrador 
estadounidense conocido principalmente por su trabajo para The Saturday Evening Post. Dominaba el arte de contar 
historias. Con un enfoque minimalista y muy eficiente, podía contar una historia legible y comprensible sin necesidad 
de un análisis más profundo.

La imagen 07 es un ejemplo de una historia obvia, ejecutada de manera sorprendente. Muestra a tres niños corriendo, 
presumiblemente para escapar de una figura de autoridad, luego de que los sorprendieran nadando en una zona de 
“prohibido nadar”. El hecho de que no haya un fondo específico, aparte de un cartel que dice “prohibido nadar”, le da 
a la pintura simplicidad y legibilidad.
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Ilya Repin es otro buen ejemplo de un 
artista que utiliza la narración con mucho 
éxito. Repin fue un pintor realista ruso que 
era un maestro en la representación de 
escenas más grandes con una variedad de 
emociones y un lenguaje corporal 
expresivo. En muchas de sus pinturas, la 
historia se percibía vívidamente junto con 
una hermosa ejecución. Respuesta de los 
cosacos de Zaporozhian (08) es una pintura 
que muestra muchas habilidades narrativas 
artísticas en acción, desde la excelente 
composición que respalda la historia y las 
emociones capturadas por Repin, hasta los 
sutiles cambios de valor y color que 
aseguran que el espectador no se distraiga 
de la historia que se está desarrollando.

Como puede ver, en la historia del arte se 
han utilizado diversas técnicas para 
transmitir una narrativa. Todos los artistas 
mencionados en este capítulo priorizaron la 
narrativa como técnica en un nivel similar 
al de otros fundamentos del arte. La 
narración tiene que transmitir un mensaje, a 
veces ligeramente humorístico, como en la 
pintura de Repin, a veces lleva un mensaje 
histórico importante y, a veces, es humor 
situacional. Depende del artista la 
importancia de un mensaje o una historia y 
cómo utiliza los fundamentos y las 
herramientas artísticas para equilibrar 
perfectamente el significado de una obra de 
arte en sí misma.

A lo largo de los siglos, los artistas han 
intentado transmitir un mensaje, una 
historia o simplemente una idea a través de 
sus obras de arte, lo que ha dado lugar a la 
creación de innumerables pinturas 
hermosas con historias muy complejas. La 
mayoría de estos artistas no estaban 
equipados con la tecnología y el software 
digital que se utilizan en la industria hoy en 
día. La gente a menudo intentaba capturar 
historias, la historia familiar y los eventos 
importantes a través del arte, ya que las 
pinturas, las esculturas y la escritura en 
papel eran las únicas formas de transmitir 
esas historias a la siguiente generación. Hoy 
en día, con toda la tecnología diseñada para 
documentar nuestras vidas e historia, los 
artistas finalmente pueden centrarse en la 
expresión verdadera, a veces representando 
ideas que no son ampliamente 
comprensibles debido a su ejecución 
abstracta. No ha habido ninguna época en 
la historia en la que existieran tantos estilos 
artísticos como los que podemos presenciar 
hoy.·am



Si pudiéramos señalar el nicho más condensado de la narración en el arte, sin duda sería la ilustración. La ilustración es una 
forma de arte relativamente nueva, que tal vez despegó realmente durante la "Edad de Oro de la Ilustración" (de 1880 a 1930), 
cuando la ilustración en libros, revistas, carteles y otros medios impresos entró en un período de excelencia y se volvió muy 
popular. Históricamente, el arte de la ilustración está estrechamente vinculado a los procesos industriales de impresión y 
publicación. Desde el principio, la ilustración tenía como objetivo interactuar con el texto y ayudar a transmitir la historia de 
manera más efectiva, y todavía lo hace hoy (09).

La ilustración ha evolucionado enormemente en la era digital. Hemos ampliado mucho las pinturas clásicas que analizamos en 
las páginas anteriores; hoy en día, se pueden observar industrias enteras que utilizan la narración de diferentes maneras, por 
ejemplo, en portadas de libros y carteles, y en ilustraciones, guiones gráficos, animación y cómics. Todos ellos siguen utilizando 
la narrativa como factor principal junto con otros elementos fundamentales, pero donde antes la narrativa era simplemente una 
forma de capturar un acontecimiento o retratar la vida de la época, hoy el arte narrativo ayuda a captar la atención del cliente, a 
mantener al espectador enganchado a la serie de televisión o a sumergirlo en un juego de PC. 

Ya sea para un cartel, una portada de libro o un anuncio, los artistas tienen que pensar en muchos factores a la hora de crear una 
obra de arte ilustrativa. El hecho de que una imagen tenga que llevar la parte más crucial de la historia es todo un reto, porque a 
veces significa que el artista tiene que "flexibilizar" reglas como la iluminación, el realismo o la composición. Para que quepan 
decenas de personajes en carteles de películas hay que pensar en cómo mostrarlos al espectador, teniendo en cuenta quién es el 
protagonista principal y qué elementos son más o menos importantes. 

Pensar en la colocación del texto en el diseño es el obstáculo más difícil, del que los clientes a menudo no se dan cuenta. 
Determina la composición, que incluye, por ejemplo, dónde colocar una luz y qué colores y valores utilizar para maximizar la 
legibilidad. 

Las cubiertas de libros son una de las formas de ilustración más exigentes, no solo por los requisitos técnicos de encajar el título 
y otros elementos en la portada, sino también por tener que comprimir toda la historia (o las partes más importantes de la 
historia) para el lector potencial, sin desvelar nada. Un libro en una estantería de una librería tiene que captar la atención del 
comprador, y ese es el trabajo del ilustrador (10).
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Los carteles ilustrativos también 
son difíciles de diseñar teniendo 
en cuenta la historia y las 
especificaciones técnicas. Un 
cartel de película, por ejemplo, 
debe contener todos los 
personajes principales y quizás 
una parte clave de la historia 
(pero, una vez más, sin spoilers). 
Los carteles deben diseñarse 
prestando atención visual a los 
detalles del diseño, para 
garantizar que la información y 
la narrativa se transmitan de 
manera eficaz al espectador.

La imagen 11 es un ejemplo de 
una ilustración narrativa exitosa 
para un cartel. La película cuenta 
la historia de un piloto 
estadounidense traumatizado 
por sus experiencias en la 
Primera Guerra Mundial, y la 
historia comienza a través de los 
ojos de sus amigos y conocidos. 
Esto se transmite perfectamente 
con el personaje principal, que se 
muestra a plena luz y los 
personajes secundarios en la 
sombra, mirándolo con 
preocupación. En una sola 
ilustración, los espectadores 
pueden hacerse una idea de la 
historia y el tono de la película.

Si tienes dificultades con la narrativa en tu trabajo, intenta encontrar inspiración en ilustraciones, portadas de 
libros, carteles de películas o artes clave (elementos visuales que se repiten en distintos medios, por ejemplo, 
portadas y anuncios de productos, como videojuegos). Con estos elementos se han logrado soluciones 
narrativas interesantes, con relaciones innovadoras entre personajes u objetos y la luz, el valor, el color y la 
composición de la imagen

A
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Hay un nicho artístico que no encaja realmente en el área de la ilustración, pero que vale la pena mencionar aquí. Se trata del arte del 
storyboard. El storyboard es una forma de arte que se centra estrictamente en capturar momentos clave de una historia para mostrar 
la idea y la narrativa principal en una etapa temprana de la producción de, por ejemplo, una película (12).

Muy a menudo es una forma de boceto de los futuros fotogramas clave. No tiene que estar pulido ni terminado; su función principal 
es llevar la historia y ayudar a visualizar mejor las escenas.

Puedes encontrar muchas soluciones compositivas para crear una mejor narrativa observando la ilustración y el storyboard. 
Examinar la pose de los personajes, los ángulos de la cámara y las interacciones entre los personajes puede ser realmente útil para 
construir la narrativa en tu pintura. Una vez más, está muy claro que es posible contar con éxito una historia a través de una imagen.
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Existen muchas formas distintas de construir una narrativa en tu obra. Algunas son sencillas y otras complejas. Todo depende de tu visión y de tu idea para la obra. Dado que la 
narrativa es algo que afecta al tiempo y al espacio, debe considerarse como algo abstracto que no se puede medir y, a veces, debe juzgarse individualmente. 

A pesar de todo eso, el arte narrativo se puede clasificar en varios tipos, que son útiles para analizar pinturas existentes y comprender la intención del artista. También pueden 
ayudarte a decidir cuál es la mejor manera de transmitir una narrativa en tu propia obra. La tabla hace referencia a los ejemplos visuales 13 a 19, que encontrarás en las siguientes 
páginas.

Se centra en una 
acción y su 
entorno (13).

En una pintura 
se muestran 
distintas partes 
de una historia. 
La narración 
puede darse en 
varias escenas 
en un mismo 
entorno o a 
través de un 
personaje que 
se muestra en 
distintas etapas 
de su historia 
(14).

Representa una serie 
de acontecimientos 
con repetición de 
personajes principales 
u otros temas (15).

Similar a la narración 
continua, pero divide 
cada acción en un 
marco separado (16).

Común en una amplia 
variedad de arte hoy en 
día

Se utiliza para 
describir historias 
bíblicas en una 
pintura, que muy 
a menudo se 
presentaban en 
los altares de las 
catedrales o como 
arte decorativo en 
la época 
medieval.

El espectador 
necesita conocer 
previamente la 
historia, porque 
sin este 
conocimiento 
todo parece 
caótico y no 
tendrá sentido 
desde el punto de 
vista narrativo.

Similar a la 
narración 
simultánea, pero el 
espectador no 
necesita conocer la 
historia; todo debe 
ser visible y legible 
en la pintura.

Utilizado en cómics y manga
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Muestra 
múltiples 
acciones 
que tienen 
lugar en 
una escena 
(17)

Múltiples acciones y 
escenas representadas 
en secuencia o que 
suceden al mismo 
tiempo (18).

Ilustra el paso del 
tiempo mostrando 
una secuencia de 
acciones en una 
escena (19).

El espectador necesita 
una comprensión 
previa de la historia 
para interpretar la 
imagen; se pueden 
incluir señales 
visuales para ayudar.

Aunque la narración 
sinóptica puede 
parecer similar a la 
narración simultánea, 
existen diferencias 
clave (ver a 
continuación).

Aunque son similares, la narración sinóptica repite personajes para describir diferentes eventos de una historia (como las 
pinturas bíblicas), mientras que la narración simultánea se centra en la repetición de diseños geométricos y abstractos visuales, 
patrones y formas exageradas (que se ven en el arte del antiguo Egipto). Además, aunque la historia inicial puede no estar clara 
con la narración sinóptica, hay acciones claras. La narración simultánea, sin embargo, se centra más en los patrones y el diseño 
abstracto, y el observador debe conocer la historia de fondo para poder reconocer su propósito
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14 El papiro de 
Hunefer (1275 a. 
C.) es un 
ejemplo de 
narración 
simultánea. 
Muestra 
múltiples 
eventos en una 
imagen con una 
repetición de 
personajes y el 
uso de diferentes 
patrones, formas 
y figuras 
exageradas. Sin 
conocer la 
historia detrás 
de ella, no está 
claro qué está 
sucediendo en la 
imagen.

15 El banquete de Herodes y la decapitación de San Juan Bautista (1461-1462) de Benozzo Gozzoli es un ejemplo de narrativa continua. Los episodios sucesivos de la 
historia se muestran en un solo cuadro con una repetición de figuras (Juan Bautista, el verdugo, Salomé, Herodías y Herodes). La acción se divide en tres grupos o 
puntos focales. Cada evento se representa de una manera diferente, con diversas estructuras arquitectónicas y distintos tamaños de figuras, dividiendo el cuadro en 
tres escenas



17 Creación de Adán y 
Eva (Puerta del Paraíso, 
Battistero di San 
Giovanni, Florencia) 
(entre 1425 y 1452) de 
Lorenzo Ghiberti. Este 
ejemplo pertenece a la 
categoría de narración 
sinóptica, ya que 
muestra a los dos 
personajes, Adán y Eva, 
en múltiples escenas en 
una pintura, mostrando 
diferentes momentos de 
su historia. Las pistas 
incluyen la serpiente en 
el árbol frutal y Adán y 
Eva siendo expulsados 
del Edén. Sin embargo, 
sin conocer la historia 
detrás de la imagen, la 
narrativa no está clara 
para el espectador. 
Como es una historia 
bíblica, una pequeña 
cantidad de 
conocimiento de esto 
puede ayudar al 
espectador a reconocer 
los eventos para poder 
reconstruirlos en su 
mente.

Este ejemplo se 
diferencia del enfoque 
narrativo simultáneo de 
la imagen 14, que tiene 
formas visualmente más 
abstractas, figuras 
exageradas y un diseño 
visual que repite 
patrones.
e



19 Finis Gloriae Mundi (entre 1670 y 1672) de Juan de Valdés 
Leal es un ejemplo de narrativa progresista. La pintura 
muestra una escena que representa los restos de un obispo y 
un caballero en diferentes estados de descomposición. 
Diversos objetos e imágenes alrededor de los cuerpos 
simbolizan el paso del tiempo.



Antes de comenzar cualquier boceto, debes saber cuál es tu idea. Por supuesto, todo puede cambiar durante el proceso creativo, pero es 
importante saber qué tipo de historia quieres contar y qué herramientas y tipo de narrativa quieres usar para transmitirla al espectador. 

El capítulo de Composición exploró cómo se pueden usar las herramientas de composición para distinguir áreas de una imagen y crear 
un punto focal. También se pueden usar para hacer que una historia sea más visible y ayudar al espectador a leer la narrativa de manera 
más rápida y fácil. Por ejemplo, proyectar una luz fuerte sobre el sujeto principal puede enfatizar su importancia; no cambiará la historia, 
pero hará que el personaje clave sea mucho más obvio. En escenas más amplias con más personajes, los valores de los sujetos menos 
importantes se pueden establecer en un rango más plano, disminuyendo el contraste para que se desvanezcan en el fondo mientras que 
la acción principal se destaca. De manera similar, el uso inteligente de la perspectiva y la composición puede enfatizar los detalles 
narrativos y mejorar la narración de una historia. Hay varias otras formas de construir una narrativa, que veremos en las próximas 
páginas.

Los presagios sugieren algo que podría 
suceder en el futuro, a menudo con 
indicadores muy evidentes, como un villano 
escondido detrás de una columna esperando 
matar a otro personaje. El evento aún no ha 
sucedido, pero es muy posible. Sin más historia 
o explicación, el espectador solo puede 
suponer el resultado (20).

El entorno puede construir una historia al 
transmitir un estado de ánimo o tensión en el 
fondo o simplemente en un paisaje. Por ejemplo, 
mostrar a un personaje viajando por un entorno 
muy peligroso puede sugerir muchas historias 
posibles y crear una sensación de aprensión (21).

El bosque en este boceto crea un 
entorno peligroso para el 
personaje principal

-
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A veces, el punto de vista puede hacer que 
la historia adopte una perspectiva 
diferente. Muy a menudo se utiliza para 
enfatizar el papel del personaje y acercar 
al espectador a la escena y la acción (22).

El simbolismo es un elemento muy 
importante que puede cambiar una 
historia de ser obvia a primera vista a 
algo más profundo o más ambiguo 
cuando se considera su significado 
simbólico (23).

La metáfora se representa mediante 
estereotipos, arquetipos o cualquier 
cosa que tenga dos significados 
conocidos. Se puede mostrar un objeto 
que a primera vista no significa nada o 
parece muy importante, pero que al 
examinarlo más detenidamente ofrece 
al espectador una perspectiva 
totalmente nueva de la pintura (24).

La enfermera de este boceto es una metáfora de un ángel guardián que mantiene con 
vida al paciente. La metáfora puede ser complicada porque depende de la 
interpretación del espectador, que puede verse influida por el contexto cultural y la 
experiencia de vida. Por ejemplo, también se podría ver a este ángel esperando llevar a 
un paciente moribundo al cielo, en lugar de protegerlo de la muerte.

23 Un anciano sentado frente a una vela 
que está a punto de apagarse puede 
simbolizar el paso del tiempo

Este boceto muestra cómo puedes 
ponerte en el lugar de un personaje 
viendo la acción desde sus espaldas.·



Esto ocurre cuando un personaje o varios 
personajes establecen contacto visual con el 
espectador, acercándolo a la acción (25). Esta 
herramienta no solo ayuda a aumentar la 
tensión, sino que también puede agregar más 
misterio a la pintura. Un gran ejemplo de esto 
es la Mona Lisa y su mirada misteriosa al 
espectador (ver página 80).

Los animales suelen incluirse en las 
escenas, pero normalmente como un 
objeto de fondo sin emociones ni 
sentimientos. Personificar un 
personaje animal cuenta una historia 
desde el punto de vista de la 
criatura, lo que añade más variedad 
a la escena (26).

La exageración puede utilizarse 
para dirigir la atención del 
espectador a una parte importante 
de la narración. Puede tratarse de 
algo que sólo ocurre en segundo 
plano, pero que, por ser de algún 
modo distintivo y anormal, destaca 
sobre el resto de la acción (27).

26 Un oso, vestido con una armadura que parece humana, se sienta y bebe algo 
con un hombre. Al introducir un personaje animal personificado en un mundo 
humano creíble, suspendemos nuestro concepto de realidad para permitir la 
escena fuera de lo común, hasta el punto de tratar cada personaje o suceso que 
normalmente sería inimaginable (en el mundo real) como completamente 
normal.

El humor se utiliza habitualmente en cómics o ilustraciones entretenidas. Añadir una 
acción puede ayudar a captar una serie de acontecimientos que conducen a un final 
humorístico y puede que ni siquiera sea necesario mostrar el resultado real para 
conseguir el mismo efecto (28). También se pueden utilizar la sátira y la parodia, por 
ejemplo, exagerando los defectos de un personaje hasta el punto de hacer reír al 
público.

E
d
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27 La acción principal de 
esta imagen se centra en 
dos caballeros que 
luchan en primer plano. 
Sin embargo, el personaje 
de gran tamaño que 
aparece en el fondo es 
una amenaza potencial y, 
como el tamaño del 
personaje está 
ligeramente exagerado, 
destaca a pesar de su 
distancia en el fondo

28. Pintura de niños haciendo 
una fiesta o un petardo y un 
perro en Navidad (1919) de 
Norman Rockwell. Esta 
pintura tiene un tipo de 
narrativa que presagia. Las 
expresiones faciales cómicas 
de los niños, el perro ansioso 
con su gran lazo rosa y la 
paleta de colores pastel 
infantil de la pintura en 
general insinúan que el 
evento presagiado (el fuerte 
"crujido" del petardo) será 
gracioso, lo que hará que los 
niños se rían juntos.

D



29 Mona Lisa o La Gioconda (c.1503-1516) 
de Leonardo da Vinci. La Mona Lisa es una 
de las pinturas más famosas de la historia 
del arte. Aunque la pintura en sí no parece 
tener mucha historia, hay muchos 
misterios y teorías sobre la pose, el fondo y 
la sonrisa. El misterio detrás de la pintura 
ha superado a la pintura en sí.

A veces, no dar al lector una respuesta inmediata a las preguntas que 
plantea una pintura puede ser una técnica narrativa útil. Se puede 
crear misterio y atraer la atención incluso con una composición 
sencilla y una expresión particular. La Mona Lisa de Leonardo da 
Vinci es un buen ejemplo de esto: el sujeto tiene una sonrisa 
enigmática y, en lugar de pintar el retrato con un fondo tradicional, Da 
Vinci optó por un fondo de paisaje, lo que llevó a muchos a 
preguntarse dónde está sentado el sujeto (29).

Como viste en la introducción de este capítulo, las narraciones y las 
técnicas narrativas pueden ser sencillas (30) o más complejas, en las que 
el espectador necesita profundizar en la historia (31). Una narración 
compleja puede describir un acontecimiento histórico detallado y 
proporcionar al espectador una gran cantidad de información. Una 
narración sencilla puede transmitir una única idea o emoción. O lo que 
inicialmente parece una narración sencilla puede, de hecho, tener 
muchas más capas y significados ocultos que crean una narración 
bastante compleja. El enfoque que utilices dependerá de lo que quieras 
transmitir y de cómo quieras transmitirlo=>





Es importante señalar que una composición compleja no necesariamente indica una narrativa compleja. Una historia simple y 
obvia puede mostrarse en una pintura muy compleja llena de varios personajes (32). De manera similar, una narrativa 
compleja puede mostrarse de una manera muy simple utilizando la menor cantidad de herramientas posible para representar 
una historia ambigua y que invite a la reflexión. Este enfoque también puede conducir a una representación impactante o 
satírica.

Si observamos la imagen 33 de Jan Matejko, por ejemplo, un bufón de la corte debería entretener y ser divertido, pero en esta 
pintura el bufón está triste, lo que anima al espectador a mirar más de cerca. En el fondo se puede ver un baile en marcha, 
mientras que una carta sobre la mesa señala la pérdida de un importante centro comercial (el asedio de Smolensk). Matejko 
pintó el rostro del bufón como si fuera el suyo, lo que simboliza su perspectiva sobre una época en la que los aristócratas 
festejaban a pesar de saber de la pérdida. El significado histórico y la conexión personal con las historias detrás de esta pintura 
crean una narrativa compleja.

Como puede ver, la narrativa puede ser flexible y cada individuo puede utilizarla de forma diferente. Todo depende de la 
visión del artista y de la historia que se esté contando. 

Dado que la narración suele ser muy individual y se puede contar de muchas formas diferentes, es difícil afirmar que una 
forma de construir una narrativa es mejor que las demás. Las técnicas de composición más eficaces son aquellas que captan la 
atención del espectador y la mantienen durante un tiempo. La previsión, la participación del espectador y el aprovechamiento 
al máximo del entorno en una narrativa monoescénica son las más adecuadas para las pinturas.=>





Como se comentó en el primer libro, la composición es muy importante para transmitir una historia en una imagen. 
Puedes representar tu idea usando pautas y herramientas de composición para todos los objetos y personajes de tu 
pintura. Si no prestas mucha atención a la composición, es probable que todo esté colocado al azar y será difícil 
transmitir la narrativa que has planeado. En esta sección, analizaremos más de cerca la relación entre composición y 
narrativa.

Ser consciente del mensaje o la idea que quieres transmitir en una composición es clave. La dirección, el orden, el 
lugar y otros factores pueden cambiar el significado de tu historia. Por ejemplo, en la figura 34, la primera imagen 
muestra a un hombre que regresa a casa después de un largo viaje, mientras su esposa lo saluda con la mano desde la 
puerta. La segunda imagen muestra la misma escena, con la única diferencia de que el hombre está mirando en la 
dirección opuesta. Ahora el hombre se va y su esposa lo despide con la mano.

=>



En la Edad Media, los artistas utilizaban 
una composición plana y a menudo 
central para transmitir sus ideas. Cuando 
se dispone de un amplio campo de visión, 
presentado de forma muy visible, se 
puede contar una historia mostrando 
poses completas de cada personaje.

Todos los aspectos del cuerpo pueden 
mostrarse de forma muy visible (35). En 
una escena tan grande como esta, la 
composición puede explorar no solo un 
personaje, sino su relación con otros 
personajes y objetos. Cualquier tipo de 
composición que tenga un punto de vista 
mucho más cercano y un ángulo más 
centrado proporcionará menos opciones 
para mostrar la historia (36).

Dicho esto, la narrativa es algo abstracto 
y, como se discutió anteriormente en este 
capítulo, puede demostrarse en una 
composición limitada a través de técnicas 
como primeros planos, simbolismo y 
metáforas.

Para construir una historia interesante, 
piense en ella como una situación que 
sucede en un momento particular.

Pensar en el sujeto como punto focal es un buen comienzo. Luego, 
puedes construir el entorno en relación con el personaje o el objeto 
principal, y todas las posibles consecuencias que surjan de su 
interacción pueden ayudar a crear una cadena de eventos interesante 
(37).

Depende del artista cuántas interacciones u objetos importantes se 
mostrarán en la pintura. A veces puede ser solo un personaje y un 
objeto, pero presentado en un escenario de iluminación interesante o 
una paleta de colores para crear un estado de ánimo específico que 
jugará con las emociones del espectador (38).

En ocasiones, incluir varios elementos simbólicos de una manera más 
estilizada en relación con un personaje puede generar misterio y dejar 
la interpretación al observador (39). Pero casi siempre hay un tema 
como parte principal de la historia, y todos los elementos tienen que 
implicar una narrativa en torno a él.

Cuando comiences a construir tu propia narrativa en una imagen, piensa en 
la historia más profunda que hay detrás de ella. Intenta establecer el sujeto y 
las partes relacionadas como punto focal. Puedes colocar el sujeto usando la 
regla de los tercios, la proporción áurea o cualquier otro tipo de herramienta 
de composición. El punto focal será el comienzo de la historia, por lo que es 
bueno usarlo para el sujeto principal para evitar posibles malas 
interpretaciones por parte del espectador.

-





37 Esta pintura es un ejemplo de construcción narrativa utilizando una composición central sencilla alrededor de un punto focal. En este caso, un niño 
sentado solo es el punto focal y todos los pequeños detalles que lo rodean crean un estado de ánimo específico e indican una situación particular al 
espectador. Por ejemplo, la nieve y los tonos azulados en la esquina superior derecha transmiten la estación fría. La falta de calcetines y ropa más abrigada 
insinúa que el niño proviene de un entorno pobre. Estos detalles crean sentimientos de compasión y ponen al espectador de mal humor

38 Mujer judía vendiendo naranjas 
(entre 1880 y 1881) de Aleksander 
Gierymski. Este sencillo retrato 
muestra a una mujer mayor 
vendiendo naranjas. Gierymski la 
representó con colores oscuros y 
utilizó una iluminación tenebrosa 
para crear un ambiente sombrío y 
melancólico.
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Cuando se trata de la narrativa en la composición, es difícil juzgar las elecciones 
de los artistas. Hay muchos ejemplos de artistas que utilizaron espacios vacíos y 
abiertos para construir una historia (40) y también hay muchos artistas que 
construyen una historia con grandes escenas llenas de gente (41). Ambos tienen 
sus propósitos. Los artistas que utilizan composiciones más vacías a menudo se 
centran en el estado de ánimo y las emociones. Los pintores que se centran más 
en los espacios llenos de gente cuentan una historia a través de las relaciones 
entre los personajes y los objetos.

Obviamente, cuando miras un espacio vacío te concentrarás en lo que está 
pintado: la forma de las nubes, la hora del día, el color del cielo, etc., en relación 
con el tema. Cuando miras una escena llena de gente con muchas de los 
personajes, estás tratando de descubrir sus relaciones; miras los detalles para 
encontrar el significado de la escena.

Por un lado, es mucho más difícil construir una narrativa interesante en un 
espacio vacío porque hay menos oportunidades de sugerir una historia. Por otro 
lado, utilizar una composición con múltiples personajes y relaciones significa 
que hay mucho más en qué pensar debido a la cantidad de detalles y objetos. 
Tienes que equilibrar las necesidades de la historia y tus intenciones como 
artista

Al principio del proceso de 
pintura, antes de empezar a 
construir una narrativa, prueba 
al menos tres o cuatro posiciones 
diferentes para el sujeto en 
relación con otros objetos. Unos 
cuantos intentos diferentes te 
darán una visión más amplia de 
la historia que quieres contar. 
Después de unas cuantas 
versiones del boceto, a menudo 
te vendrán a la mente nuevas 
ideas que pueden ayudar a 
enriquecer tu historia.
-









El proceso de contar una historia 
completa en una sola imagen es uno de 
los desafíos más apasionantes de la 
vida. Impartir una narrativa a una 
audiencia utilizando únicamente 
formas, valores, líneas y colores no es 
una tarea fácil, y puede resultar 
especialmente abrumadora para los 
principiantes. Cuando era más joven, 
miraba con asombro las ilustraciones 
narrativas magistrales, completamente 
atónito ante cómo el artista podría 
haberlas construido. No podía 
imaginarme ser capaz de lograr tal 
hazaña; no tenía idea por dónde 
empezar. Pensaba que debían tener 
algo que yo no tenía: alguna chispa, 
alguna inspiración secreta, alguna 
habilidad mágica para crear una 
narrativa de la nada. Ahora, años 
después, paso la mayor parte de mi 
tiempo haciendo exactamente lo que 
pensaba que no era capaz de hacer: 
crear ilustraciones narrativas. En mis 
años más jóvenes, simplemente no 
había aprendido todavía los pasos 
intermedios. Sentarme a los doce años e 
intentar dibujar una escena compleja 
sin planificación, lluvia de ideas o 
habilidades fundamentales de 
composición a las que recurrir era una 
receta para el fracaso. 

En este tutorial, descifraré el proceso 
que tanto me desconcertó en mi 
juventud, explicando en profundidad 
cómo creo historias en mis 
ilustraciones. Esto proporcionará una 
estructura que te ayudará a evitar los 
obstáculos que me llevaron al fracaso 
en mis años de juventud. Como 
ilustrador narrativo, cuento historias 
colocando sujetos y objetos en una 
escena y luego dirigiendo la mirada del 
espectador a cada elemento narrativo 
en la secuencia correcta. Elaboro la 
secuencia deseada de observaciones 
componiendo estratégicamente la 
imagen. Este tutorial cubrirá cómo usar 
líneas de acción, intersección, miradas 
y, lo más importante, el contraste para 
dirigir la mirada del espectador a través 
de una imagen, en un orden deseado, 
para revelar una narrativa. Usaré 
Photoshop CC, pero siéntete libre de 
usar tu software o medio preferido.

me





El primer paso para contar una historia es 
determinar de qué trata. Me pregunto: ¿qué 
historia quiero contar? ¿Y por qué? Hoy 
quiero abordar una escena compleja llena 
de energía, acción y asombro. Quiero pintar 
algo mágico y nuevo; una escena imposible 
de encontrar en la vida real que solo se 
puede conjurar a través de la imaginación 
de un artista. 

Mi primera idea es pintar a un fotógrafo en 
un acantilado, fotografiando dragones 
marinos mientras sacan calamares y peces 
del océano. Me inspiro en imágenes de 
gaviotas agitando su comida en el aire 
mientras sacan su cena del agua. Me gusta 
escribir mi historia como una oración para 
poder identificar fácilmente los personajes 
y las acciones que necesito colocar en mi 
escena. Para mi concepto inicial, escribo: 
"Un fotógrafo está tomando fotos de 
dragones marinos mientras sacan su cena 
del océano". 

Para ejecutar esta escena, sé que necesitaré 
un fotógrafo que tome fotos con una 
cámara, el océano y dragones marinos 
cargando peces. Sin embargo, el simple 
hecho de garantizar que todos estos 
elementos estén en la imagen no garantiza 
que la historia se comunique con claridad. 
Tendré que componer estos elementos en 
un orden significativo para transmitir la 
historia con precisión.

Puede resultar útil dividir la 
oración narrativa para encontrar 
los componentes necesarios 
para la escena. Por ejemplo, "Un 
fotógrafo (sujeto 1) está 
tomando fotografías (acción del 
sujeto 1) de dragones marinos 
(sujeto 2) mientras pescan su 
cena en el océano (acción del 
sujeto 2)". Puede parecer 
demasiado simplista para ser 
útil, pero escribir y dividir las 
ideas en componentes 
utilizables puede hacer que una 
escena abrumadora parezca 
mucho más alcanzable

e
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Aquí está mi primer intento. 
Me gusta este boceto y tiene 
una energía divertida, pero 
parece más una historia sobre 
dragones marinos, con un 
fotógrafo de fondo, que una 
historia sobre un fotógrafo. Me 
doy cuenta de que la historia 
del fotógrafo es la prioridad -su 
alegría triunfante y asombro al 
lograr la toma de acción 
perfecta- en lugar de una 
historia sobre dragones 
marinos con un documentalista 
distante en la orilla. A veces es 
necesario explorar una 
dirección hasta que te topas con 
un muro de ladrillos para darte 
cuenta de que es hora de 
cambiar de rumbo. Esbozar una 
idea, incluso una con la que no 
avanzas, te enseña lo que 
quieres y lo que no quieres de 
tu imagen y de tu historia. A 
partir de este boceto, aprendo 
que quiero centrar la 
experiencia del fotógrafo en la 
pintura, con él actuando como 
un conducto hacia la escena.

Decido cambiar el punto de 
vista y poner al espectador 
en el lugar del fotógrafo. 
Situar la cámara detrás del 
fotógrafo nos permite casi 
convertirnos en él mientras 
experimentamos la imagen. 
Vemos lo que él ve desde 
este ángulo y podemos 
inferir que nuestra respuesta 
emocional a la vista es 
similar a la suya. Sin 
embargo, en general, la 
imagen resulta menos 
atractiva y trascendental, ya 
que los dragones son tan 
pequeños y distantes, sin 
formas más grandes que 
unan la imagen.

Tengo una revelación: ¿por qué 
detenerme en el segundo nivel de la 
cadena alimentaria? ¿Y si la historia 
tiene un giro? "Un fotógrafo está 
tomando fotos de dragones marinos 
mientras pescan su cena en el océano 
y, justo cuando se dispone a tomar una 
foto, una serpiente marina gigantesca 
sale a la superficie desde las 
profundidades para atrapar un dragón 
marino en el aire". El boceto es 
desordenado, pero utilizable. A veces, 
un garabato ferviente, destinado a 
capturar una imagen en la mente antes 
de que se desvanezca, es todo lo que 
necesitas. A continuación, tengo que 
traducir esta información en un boceto 
más utilizable para seguir adelante.-



Uno de mis ejercicios favoritos 
para la composición es tomar mi 
boceto y traducirlo a cuatro 
valores. El valor es el nivel de 
claridad u oscuridad y 
normalmente lo represento 
usando una escala de valores de 
diez pasos.

Para crear un boceto de cuatro 
valores, empiezo eligiendo 
cuatro valores. Estos valores 
contribuirán al estado de ánimo 
y la sensación de la imagen. Es 
increíble lo mucho que se puede 
dar a entender utilizando solo la 
forma y un conjunto limitado de 
valores. Se puede dar a entender 
la distancia, la hora del día e 
incluso la dirección de la luz. El 
número exacto de valores no es 
importante aquí: se puede hacer 
con cinco o incluso tres. Sin 
embargo, creo que cuatro suele 
ser el número perfecto.

Después de comparar las 
composiciones, creo que la 
composición 05a es la más 
fuerte, en parte debido a mi 
amor por las escenas de puestas 
de sol a contraluz. Una vez 
elegida la dirección general, es 
hora de refinar el boceto.

-



05b Esta versión implica una escena nocturna, en la que la forma 
redonda se lee como una luna. Si se reduce y oscurece el rango de 
valores general, dejando solo una luna muy clara, se implica una escena 
muy diferente

05c Esta composición implica que el sol está detrás del fotógrafo, 
iluminando el primer plano y el plano medio mientras el cielo se 
osŷcurece detrás de la serpiente.

05d Si se acercan mucho más los valores, se produce una puesta de sol 
con niebla. Con el fotógrafo tan cerca de la serpiente en cuanto a 
valores, también se siente muy cerca en proximidad

05e Aquí, el fotógrafo se siente distante de la acción brumosa, a 
salvo y fuera del camino

-
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Con un primer boceto hecho, vuelvo a la frase 
inicial de mi historia para asegurarme de haber 
capturado todos los elementos. "Un fotógrafo -sí, la 
clara silueta del trípode implica un fotógrafo- está 
tomando fotos de dragones marinos -su cámara 
apunta al dragón recortado por el sol, llevando la 
mirada del espectador directamente allí- mientras 
pescan su cena en el océano -los peces y calamares 
tienen siluetas claras- y justo cuando se dispone a 
tomar una foto, una serpiente marina gigantesca 
sale a la superficie desde las profundidades para 
atrapar un dragón marino en el aire 
-definitivamente hay un monstruo marino-". Sin 
embargo, el chapoteo aún no está del todo 
establecido, y esta falta de acción y movimiento 
hace que el momento parezca menos visceral y real. 
Todavía no se siente repentino e inmediato. 
También hay otro problema: mi mirada se siente 
atraída primero por el dragón recortado por el sol, 
cuando me gustaría que la historia comenzara con 
el fotógrafo. Afortunadamente, puedo resolver 
ambos problemas a la vez con un chapoteo 
cuidadosamente ejecutado

El salpicado crea un contraste dramático alrededor del 
fotógrafo, atrayendo la mirada directamente al lugar de 
inicio deseado. La disposición de la oscuridad más 
oscura contra la luz más clara combinada con detalles 
ruidosos como sus rasgos faciales, trípode y 
extremidades crea un punto focal claro. La experiencia 
que quiero evocar para el espectador es la de sentirse 
atraído directamente hacia el fotógrafo, lo que hace que 
se pregunte qué está fotografiando. Los humanos se 
sienten instintivamente atraídos a seguir las miradas de 
los demás en la vida, y este instinto se traslada también 
al arte y las imágenes. Cuando el punto más alto de 
contraste es un personaje que mira decididamente en 
cierta dirección, la atención del público se dirige 
inmediatamente hacia donde está mirando también. 
Aquí, el espectador comienza con el fotógrafo y es 
dirigido inmediatamente a lo largo de la poderosa 
diagonal de la boca de la serpiente, directamente al 
siguiente punto más alto de contraste: el dragón frente al 
sol poniente. A partir de ahí, es solo cuestión de 
milisegundos antes de que el espectador se dé cuenta de 
que el sujeto de la foto del fotógrafo se estará digiriendo 
en el estómago de una serpiente en cuestión de 
segundos. Descansa en paz, pequeño dragón.

-
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Capturar una pose expresiva puede ser de gran ayuda 
para representar la narrativa, especialmente cuando un 
personaje está de espaldas. Cuando le pedí a mi padre 
que posara para mí, lo indiqué a adoptar poses y 
expresiones cada vez más exageradas a lo largo de 
nuestra sesión de fotos. Cerré los ojos y me sumergí en la 
escena en mi mente, imaginando cómo me sentiría y 
reaccionaría ante un evento tan salvaje que sucediera 
frente a mis ojos. Le indiqué que abriera los pies en una 
postura amplia, preparándose para las poderosas 
vibraciones del agua que se estrellaba contra el acantilado 
mientras la serpiente emergía. Luego le pedí a mi madre 
que le sacara la camisa detrás de él, como si la estuviera 
golpeando el viento. En mi opinión, la acción y la 
emoción siempre ganan sobre la forma y la anatomía 
perfectas.

Al pintar varios temas similares en una escena, es importante 
variar su distancia, tamaño y posición para crear una apariencia 
natural y orgánica. Varío deliberadamente la distancia y las 
posiciones de los dragones marinos para lograr una sensación 
de realidad.

Demasiada uniformidad da la sensación de estar quieta, hecha 
por el hombre y diseñada en lugar de capturada. Sin embargo, 
demasiada variación puede resultar frenética, irreconocible 
como el mismo tema y desorganizada. Este es el acto de 
equilibrio para cualquier artista que desee crear una apariencia 
orgánica dentro de una composición compacta. Es un desafío 
componer una escena, de manera deliberada y con intención, 
que conserve suficiente aleatoriedad y variación para ocultar de 
manera efectiva la mano guía del artista y, en cambio, sumergir 
al espectador en la realidad inventada de la imagen.

Algunos artistas se apoyan únicamente en el diseño y no 
desean ocultar su intención artística, mientras que otros esperan 
desvanecerse por completo en el fondo y brindar una calidad 
puramente visceral. Mi objetivo es ubicarme en algún punto 
intermedio, con imágenes que se lean como diseñadas a 
propósito, pero con suficiente variación aleatoria y cualidades 
orgánicas como para que puedan convertirse en escenas 
inmersivas. Ninguna dirección es mejor que la otra; se trata 
simplemente de elegir el método que te permita contar la 
historia que deseas contar.
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Al principio de mi trayectoria artística, esperaba que las ideas plenamente formadas aparecieran en mi 
cabeza, listas para ser pintadas. Por supuesto, esa era una expectativa poco realista. La generación de ideas 
es un proceso que se puede practicar.

Dicho esto, la generación de ideas puede ser un proceso abrumador para los principiantes. A menudo resulta 
útil crear un mapa mental o una página de ideas. En lugar de intentar organizar mentalmente toda la 
información compleja, escribir las ideas te permite organizarlas de forma visual. También te libera de la tarea 
de retener tus ideas y permite que tu mente divague libremente hacia nuevos destinos, ya que tienes la 
seguridad de contar con recordatorios escritos para asegurarte de que no se te olvide nada.

Me gusta comenzar el proceso de generación de ideas con una idea central. Las ideas pueden ser muy 
simples al principio, antes de convertirse en un concepto más detallado con el tiempo. Una categoría de 
ideas centrales sería una emoción. Podrías comenzar con sentimientos como "perdido", "celos" o 
"desgarrado". Otra dirección sería elegir un momento. Este podría ser un momento mágico en la vida de un 
personaje, como encontrar un unicornio bebé perdido en un bosque. También podría ser un momento en tu 
propia vida, como ver Tus primos bebés hacen burbujas en el patio trasero. Incluso puedes empezar con un 
solo concepto, como un dragón con alas de mariposa, y construir una historia a partir de ahí.

Tus primos bebés hacen burbujas en el patio trasero. Incluso puedes empezar con un solo concepto, como un 
dragón con alas de mariposa, y construir una historia a partir de ahí.

Si le cuesta generar ideas, tal vez pueda empezar con un momento sencillo de su vida. No tiene por qué ser 
grandioso ni importante, ¡aunque puede serlo! A veces, las obras de arte más impactantes capturan algo 
hermosamente mundano, una experiencia compartida con la que la gente puede identificarse, como escuchar 
música mientras viaja en autobús. Un momento así puede ser poderosamente unificador, como lo han 
experimentado muchas personas.
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B. Un enfoque alternativo es elegir un momento, ya 
sea grandioso y emocionante, o simple y mundano

C. Luego puedes explorar cómo se verá y se sentirá 
ese momento para generar ideas.

Una vez que tengas anotada tu idea central en el medio de la página, ¡es hora de explorar ideas! Al elegir 
un momento, los elementos más importantes que debes determinar primero son: ¿Cómo se ve? ¿Y cómo te 
sientes? (Consulta la figura B).

Al desarrollar el "aspecto", suelo utilizar Pinterest para crear un tablero de ideas. Si estoy creando una 
escena en un autobús, añadiré imágenes de filas de asientos y paisajes que se mueven rápidamente fuera 
de la ventana. La escena también necesitará personajes. La gente hace todo tipo de cosas en el autobús, 
por lo que hay muchas opciones para llenar una escena. Un personaje podría estar jugando a juegos en su 
consola, otro podría estar señalando hacia la ventana con un niño pequeño emocionado, mientras que una 
estudiante universitaria con un libro en su regazo se gira para sonreírle al niño. Una vez que tengas la 
apariencia superficial, puedes empezar a cavar un poco más profundo y extraer recuerdos únicos de tu 
vida personal. Por ejemplo, cuando era niño me gustaba agarrarme de los postes y columpiarme, a veces 
molestando a las personas mayores que solo querían un viaje tranquilo al trabajo.

Posiblemente el factor más importante de todos: pensar en cómo se siente. Hay innumerables direcciones 
a las que se puede llegar con algo tan simple como un viaje en autobús. ¿Es tranquilo y apacible? 
¿Aburrido e interminable? ¿Frenado y caótico? Recuerdo los largos viajes por las tardes durante la escuela 
secundaria para visitar a mis amigos en San Francisco, con buena música en mis auriculares y el alegre 
ruido de la gente a mi alrededor. (Véase la figura C.)

Este simple ejercicio ha hecho que las ideas naden en mi mente. La generación de ideas no tiene por qué 
terminar aquí: puedes ramificarte sin fin, explorando ideas y generando nuevos conceptos hasta que 
encuentres uno que te guste. Con suerte, una vez que la página esté llena, poner lápiz sobre papel ya no te 
parecerá tan desalentador.
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Dos líneas principales crean los principales 
impulsos de esta imagen. La primera y más obvia es 
la línea del acantilado, que corta el tercio inferior de 
la imagen. La segunda viaja desde la cámara a 
través de la boca en ángulo diagonal de la serpiente 
marina gigante, dejando al espectador en el dragón 
frente al sol. Estas dos líneas de acción principales 
se cruzan en el fotógrafo, el personaje central. Las 
líneas que se cruzan pueden ser una poderosa 
fuerza compositiva. Colocar el punto focal donde se 
encuentran dos líneas poderosas es un método útil 
para darle importancia y atención.

El fotógrafo y la cámara también se ubican 
aproximadamente en la tercera marca medida desde 
el lado izquierdo y la parte inferior de la imagen. 
Esta ubicación deja un espacio abierto lo 
suficientemente grande para que la serpiente 
marina gigante lo llene y encuentre el equilibrio en 
su interior. Colocar una forma pequeña en una 
esquina como esta me permite usar el resto de la 
imagen para crear equilibrio con una forma más 
grande.

Como humanos, seguimos instintivamente las 
miradas de quienes nos rodean, incluidos los 
personajes de las obras de arte. Si bien este instinto 
de autoconservación puede haber sido diseñado 
originalmente para detectar depredadores, los 
artistas también pueden aprovecharlo para dirigir 
la mirada del público en una pintura. Cuando un 
personaje mira en una dirección y se coloca a otro 
personaje directamente opuesto, mirándole, se 
crea inmediatamente tensión. La mirada del 
espectador rebota de un lado a otro entre las 
fuerzas opuestas, intensificando la experiencia 
emocional. Utilizo este mismo método para crear 
tensión entre el fotógrafo y su dragón, que pronto 
morirá. El fotógrafo mira con asombro, la cámara 
refuerza la dirección de su mirada, y el dragón se 
queda congelado en el tiempo, mirándole de 
vuelta mientras las paredes dentadas se cierran a 
su alrededor. La atención del espectador rebota de 
un lado a otro entre los dos a medida que se 
asimila la finalidad del momento.
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Para pasar del valor al color, fusiono mi 
boceto en una sola capa y la configuro en 
el modo de fusión Multiplicar de 
Photoshop. Luego pinto debajo del 
boceto, usándolo como guía, para crear 
mi clave de color. Mantengo cada 
elemento principal de mi clave de color 
en su propia capa para poder seleccionar 
objetos y sujetos de manera rápida y 
sencilla. También puedo aplicar el 
bloqueo alfa a estas capas para volver a 
colorear áreas rápidamente si es 
necesario. Utilizo la herramienta de pincel 
y los modos de fusión en combinación 
con las capas de ajuste para trabajar 
rápidamente con varias ideas en un solo 
archivo.

Ya sé que quiero crear una puesta de sol, 
pero hay algunas direcciones diferentes 
en las que podría ir con el color. Para 
empezar, creo una puesta de sol azul y 
naranja bastante estándar. Como se trata 
de una combinación de colores segura y 
sencilla con la que pintar una imagen 
atractiva, decido guardar una copia de 
esta clave de color y probar algunas 
versiones diferentes.

A continuación, decido crear una composición 
mucho más apagada y neutra. ("Comp" se refiere 
al término de la vieja escuela de ilustración y 
gráficos "comprehensive", que significa un diseño 
propuesto). Puedes usar una capa de ajuste de 
Color selectivo para desaturar las familias de 
tonos con relativa facilidad en Photoshop. Por 
ejemplo, para cambiar todos los azules a un 
rango más neutro, puedes tomar los azules en la 
parte superior del menú de ajuste y luego 
disminuir los controles deslizantes de cian y 
magenta hasta lograr el aspecto que deseas. 

Esta versión está un poco fuera de mis paletas de 
colores vibrantes típicas, pero me gusta la forma 
en que enfoca la dispersión subsuperficial en la 
boca de la serpiente marina y las alas de los 
dragones voladores. (Entraré en más detalles 
sobre la dispersión subsuperficial en el paso 20). 
El fotógrafo aún se destaca claramente, gracias al 
contraste de valor, pero la escena que está 
fotografiando se ilumina con contraste de 
saturación en la mitad superior de la imagen. 
Esta versión es una fuerte contendiente.

T
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Pruebo una última opción: llevar los colores a una gama mucho más oscura y espeluznante. Sin duda, sería una opción interesante, pero resulta un poco 
aterradora para la atmósfera de "asombro y admiración" que busco.

Realizo ajustes de valor al mismo tiempo que experimento con opciones de color. Prefiero trabajar con mi clave de valor como una guía flexible, en lugar de 
un conjunto rígido de reglas. El tono y el valor funcionan en conjunto.

en la imagen final, así que les permito crecer y evolucionar al unísono. Siempre mantengo una capa configurada en el modo de fusión de colores y rellena 
con negro puro encima de todo. Esto me permite comprobar los valores para asegurarme de que siguen estando en el mismo rango general que buscaba en 
el boceto de valores. También permito que mis valores evolucionen a medida que trabajo. Me gusta pensar en cada etapa como una adición a la anterior, con 
invención y creatividad permitidas en cada etapa.=>



Decidí continuar con la segunda composición de color y es 
hora de comenzar la pintura final. Cuando empiezo una 
pintura compleja, mis primeros pasos implican preparar una 
base con el ruido adecuado sobre la que pintar. En una imagen 
llena de acción y movimiento, decido utilizar un estilo de 
pintura con ruido, con pinceladas sueltas y colores dispersos y 
salvajes. Para preparar la base sobre la que pintar, utilizo 
pinceles con una textura áspera y expresiva para lograr el 
aspecto deseado.

Una característica que me gusta mucho de las pinturas más 
sueltas es la apariencia de una capa cálida que se filtra a través 
de la pintura. Esto proviene de la pintura al óleo tradicional, 
pero se puede reproducir digitalmente comenzando con 
colores de base cálidos y vibrantes. También aplico pinceladas 
de tonos naranjas brillantes sobre la parte superior de áreas 
como el cielo. Observa las pinceladas texturizadas de color 
salmón cerca del horizonte a la derecha y justo encima del ojo 
de la serpiente a la izquierda

Si pintas digitalmente, aprender a manipular el 
panel de pinceles en el software que elijas puede 
resultar increíblemente beneficioso. Cuando 
necesitas un tipo específico de pincelada, a veces la 
forma más rápida de lograrlo es crearlo tú mismo. A 
menudo edito pinceles mientras trabajo para lograr 
la pincelada necesaria. Puede resultar abrumador 
para un principiante, pero si pasas un par de horas 
experimentando con cada configuración para ver 
qué hace, te resultará familiar rápidamente.

Enlazo el perímetro de la serpiente y lo relleno con una 
base naranja ruidosa para lograr el aspecto mencionado en 
el paso anterior. Se puede agregar vibración de color a los 
pinceles a través de la opción Dinámica de color del panel 
Configuración de pincel. Normalmente dejo la vibración 
de primer plano/fondo desactivada, luego aumento la 
vibración de tono, saturación y brillo a 2-5 cada uno, según 
el aspecto que quiero crear. Dejo la pureza en 0 y 
normalmente marco la casilla Aplicar por punta.
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=





Utilizo una variedad de pinceles con textura para 
resaltar el color del cuerpo de la serpiente, mientras 
dejo que brille una gran cantidad de luz para lograr 
la translucidez deseada (hablo más sobre la luz en el 
paso 25). Me gusta comenzar con pinceladas 
amplias y amplias, y luego avanzar lentamente 
hacia pinceladas de tamaño mediano y, finalmente, 
pinceladas pequeñas. Esta técnica me ayuda a 
controlar de manera efectiva el contraste de los 
detalles. Colocar el nivel más alto de detalles de 
pinceladas diminutas en las áreas focales y dejar las 
áreas más vacías sin ese detalle, guía la mirada del 
espectador de manera más efectiva hacia las áreas 
focales. Comenzar con pinceladas grandes y 
avanzar lentamente hacia las más pequeñas me 
permite construir naturalmente una jerarquía de 
detalles con el tiempo.

A continuación, utilizo un pincel de tamaño mediano para 
empezar a añadir las indicaciones del siguiente nivel de 
detalle, empezando a esculpir alguna forma en la base y 
creando una bonita paleta tridimensional de ruido sobre la 
que finalmente renderizar. No estoy exactamente seguro de 
cómo quiero que se vea la serpiente marina en esta etapa, así 
que me concentro en esculpir cambios importantes en el 
plano e indicar una textura escamosa adecuada. Incluso en 
esta etapa temprana, empiezo a concentrarme en los detalles 
alrededor del ojo de la serpientese



Una vez que haya decidido los diferentes componentes que desea incluir en su ilustración narrativa, el siguiente 
paso es asegurarse de que el espectador vea y note cada uno de esos componentes en el orden que mejor cuente 
la historia. Esto se puede lograr utilizando el contraste para crear una jerarquía de importancia en la imagen. Esta 
jerarquía es lo que le dice al espectador dónde mirar primero, segundo, tercero, etc.

El tipo de contraste más importante en la mayoría de las ilustraciones escénicas suele ser el contraste de valores 
(ver figura A). Observe cómo el ojo mira directamente la luz más clara contra la oscuridad más oscura, 
independientemente de cuántas otras formas ruidosas haya en la imagen.

Es posible crear puntos focales similares utilizando otros tipos de contraste. El cerebro humano está programado 
para detectar diferencias, que los artistas pueden aprovechar para guiar la mirada del espectador hacia los puntos 
focales.

Las imágenes exitosas suelen combinar muchas de estas técnicas para crear puntos focales poderosos, jerarquías 
de importancia claramente ordenadas y áreas desprovistas de un fuerte contraste para que la vista descanse. Una 
imagen en la que todo cobra importancia es, de hecho, una imagen en la que nada es importante. Nuestro trabajo 
como artistas es elegir lo que es importante en nuestras imágenes y utilizar las diversas formas de contraste para 
dirigir la mirada hacia esas áreas. La narración surge cuando se crea una secuencia de descubrimientos a través 
de elementos narrativos, guiados por una jerarquía de contraste (entre otras técnicas de composición).

#



Por ejemplo, puedes crear una jerarquía de puntos focales añadiendo valor y contraste de tono al punto focal principal, 
mientras que solo le das contraste de tono al segundo punto focal (ver figura I). El ojo del espectador mirará 
automáticamente la primera área, antes de viajar naturalmente a la segunda área después. Puedes contar una historia con 
dos ritmos colocando el primer ritmo de la historia en el área 1, y luego agregando un giro en el área 2.

Cada uno de estos tipos de contraste es una herramienta más de tu arsenal artístico. Si notas que el punto focal que deseas 
captar no se ve con claridad, puedes consultar esta lista y seleccionar los tipos de contraste que podrías utilizar para 
resaltar el punto focal y aclararlo en la imagen. En lugar de desesperarte por una imagen borrosa, puedes abordarla como 
un problema que debe resolverse, como un artesano experimentado con muchas herramientas para probar

Utilizo la herramienta Lazo para seleccionar todas 
las siluetas de dragones pequeños y rellenarlas con 
la misma técnica, pero puedes utilizar cualquier 
método que te resulte rápido y cómodo. En el caso 
de las escenas complejas, suelo empezar con siluetas 
muy limpias y definidas, y luego voy perdiendo los 
bordes poco a poco a medida que avanza la pintura. 
Me parece que suele ser más difícil encontrar un 
borde definido en una masa que difuminar siluetas 
definidas, por lo que suelo empezar con bordes 
marcados por todas partes.

Una de las razones por las que me gusta la técnica 
del lazo es que, tan pronto como he seleccionado la 
silueta completa, puedo pintar inmediatamente 
dentro de ella usando pinceles con textura para crear 
una base ruidosa, en lugar de tener que rellenarla 
primero y luego aplicar el bloqueo alfa a la capa para 
lograr este aspecto. Cuando uso la herramienta Lazo, 
selecciono pequeñas partes de cada silueta a la vez, 
manteniendo presionada la tecla Shift para agregar 
cada nueva sección a mi selección existente. También 
puedo mantener presionada la tecla Alt para recortar 
la selección, si es necesario.

19 La etapa de creación de bloques de los pequeños dragones voladores. Utilizo la 
herramienta Lazo para seleccionar sus siluetas y luego utilizo pinceles texturizados 
con Cambio de color para rellenarlos.

·
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Bloqueo las pequeñas siluetas de los 
dragones y pinto sus colores locales 
encima usando la misma técnica que usé 
para la serpiente marina gigante, dejando 
que el color base se filtre para crear una 
apariencia de "brillo desde adentro". Esta 
técnica es especialmente efectiva cuando 
se trata de dispersión subsuperficial.

La dispersión subsuperficial se produce 
cuando la luz penetra en un objeto 
semitranslúcido y se dispersa en el 
interior de la materia translúcida. Esto se 
puede ver a menudo en las hojas y las 
briznas de hierba, que parecen iluminarse 
desde dentro con un verde brillante 
cuando les llega el sol. También puedes 
observar este fenómeno sosteniendo tu 
mano hacia el sol, o incluso frente a una 
linterna o lámpara. La piel se ilumina de 
color rosa, ya que eres semitranslúcido, al 
igual que las hojas. El color variará según 
el tono de la piel, pero la dispersión 
subsuperficial se producirá en toda la piel 
humana cuando se coloca frente a una 
fuente de luz brillante. Esto suele ser más 
visible en las orejas, la nariz y los dedos, 
ya que son las zonas más delgadas del 
cuerpo, pero puedes observar indicios de 
ello en otras partes del cuerpo cuando se 
colocan frente a una fuente de luz lo 
suficientemente brillante.

En esta pintura, las alas y las aletas 
dorsales están hechas de una membrana 
muy fina que se iluminará intensamente 
con la dispersión subsuperficial en la luz 
brillante del sol poniente. Comenzar con 
una base brillante, antes de pintar un 
color sólido encima, puede imitar la 
apariencia real de la piel que brilla de 
adentro hacia afuera, a medida que la luz 
rebota dentro de las moléculas 
semitranslúcidas.

A medida que me muevo por la imagen, 
utilizo una variedad de pinceles para pintar 
distintos detalles. Algo que me encanta de 
la pintura digital es la capacidad de utilizar 
pinceladas simples para sugerir una amplia 
variedad de materiales y texturas, 
simplemente variando el pincel utilizado. 
Los motores de pinceles modernos son 
increíblemente potentes, no solo en 
Photoshop, sino también en Clip Studio 
Paint y Procreate.

-
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Ahora empiezo a tener en cuenta la perspectiva 
atmosférica. Quiero que la serpiente marina se lea 
como un plano claramente separado, situado en un 
lugar alejado del fotógrafo en el espacio. Para 
lograrlo, necesito agrupar claramente los valores en 
un rango de valores más estrecho y claro. Esto es 
fácil de lograr de manera realista en una escena llena 
de niebla marina iluminada. Las partículas de niebla 
se iluminan en el aire entre la serpiente y el 
fotógrafo, lo que proporciona una película de luz 
que unifica, estrecha y aclara los valores de todo lo 
que está más allá. Cuanto más distante esté un 
objeto, más se derrumbarán la atmósfera y la niebla 
marina y más se aclarará su rango de valores. A 
medida que introduzco la salpicadura entre la 
serpiente y el fotógrafo, utilizo la espuma y la niebla 
para unificar y colocar la mitad inferior de la 
serpiente de nuevo en el espacio.

Continúo creando capas de detalle y ruido. En 
esta etapa, empiezo a introducir una variedad de 
pinceles de salpicaduras y grano para crear de 
manera efectiva la apariencia de una atmósfera 
brumosa. Utilizo una amplia variedad de pinceles 
de salpicaduras para evitar demasiada 
uniformidad. Mi objetivo es crear una variedad 
orgánica de granos y efectos de salpicaduras, con 
suficiente aleatoriedad natural para que parezca 
creíble y realista.

A medida que renderizo los pequeños 
dragones marinos, creo una jerarquía de 
detalles en función de la proximidad del 
dragón a la cámara. Los dragones más 
distantes reciben una pasada de detalles muy 
suelta, centrada únicamente en establecer los 
grupos de colores principales, la dispersión 
subsuperficial y los cambios de plano. Los 
dragones más cercanos reciben pasadas de luz 
y sombras más orientadas anatómicamente, y 
una pasada rápida de detalles faciales.

Incluso intento crear una jerarquía de detalles 
dentro de cada dragón. Las alas y las colas del 
lado más alejado se simplifican en comparación 
con sus contrapartes más cercanas. Esta técnica 
es útil para organizar una composición. El ojo 
humano se siente naturalmente atraído por los 
detalles, por lo que esto ayuda a los 
espectadores a centrarse en las áreas más 
cercanas e importantes de la imagen. En la vida 
real, el ojo no puede centrarse en todo a la vez, 
por lo que perder detalles en las áreas menos 
importantes de una imagen también cumple 
otro propósito: imitar la forma en que aparecen 
las cosas en la vida real, en lugar de en fotos 
que agudizan y aclaran artificialmente todo en 
una escena

23 Construyendo color y ruido en la pintura.

24 Un primer plano de los pequeños dragones en la parte superior 
izquierda, que muestra la jerarquía de detalles entre el dragón más 
cercano y el más distante.
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Cuando la luz se filtra a través de una atmósfera 
densa, como la niebla o el rocío del mar, las 
partículas semitranslúcidas de la atmósfera captan 
la luz y florecen de forma vibrante, proyectándola 
hacia el espacio que rodea la fuente de luz. Este 
efecto se produce alrededor del dragón marino 
mientras vuela frente al sol. El sol brillante reduce 
los colores del dragón a una gama muy concisa, 
compuesta exclusivamente por naranjas brillantes, 
rosas salmón y amarillos vibrantes. También hago 
que la luz del sol se filtre generosamente hacia el 
cielo. Este efecto crea un brillo visceral y casi 
cegador que hace que la luz parezca más realista 
para el espectador.

Utilizo este efecto de forma estratégica en mis 
composiciones para suavizar los bordes de las 
luces brillantes. Los destellos pueden "florecer" en 
el espacio circundante cuando atraen demasiada 
atención. Es una herramienta fantástica para 
estructurar la jerarquía de los destellos en una 
imagen

Ahora que la pintura base está establecida, doy un paso atrás 
y la evalúo. Decido girar la cabeza de la serpiente ligeramente 
hacia el espectador, creando una perspectiva más dramática y 
atractiva. También decido alejarme del realismo en mi 
representación, introduciendo en su lugar una forma de 
rostro un poco más caricaturesca y atractiva. Cuando la 
perspectiva de un sujeto es cercana a la de frente o de perfil 
completo, puede crear una sensación de estasis en la 
composición. Girar el sujeto a algo más cercano a una vista de 
tres cuartos puede aportar energía fresca a una imagen, 
cuando se utiliza en el contexto adecuado. Es importante 
permitir que sus pinturas cambien y evolucionen en cada 
etapa, junto con la voluntad de hacer grandes cambios en 
cualquier paso del proceso

El cambio de ángulo de tres cuartos aporta una nueva 
energía a la pintura, lo que hace que valga la pena. A 
continuación, me concentro en introducir más 
tridimensionalidad en las formas de la serpiente. Será 
necesario situarla más atrás en el espacio, con más 
atmósfera y niebla, por lo que necesito solidificar las formas 
principales. Creo planos impactantes con un cambio de 
valor lo suficientemente grande como para que, incluso 
después de añadir más niebla, sigan pareciendo claros.

-
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Las siluetas claras combinadas con rangos de valores claros son una forma eficaz de organizar incluso las imágenes más 
complejas. No importa cuántos personajes y objetos haya en una escena, puedes usar una estructura de valores clara y 
siluetas decisivas para crear una imagen coherente y organizada.

La figura A muestra la escala de valores de diez pasos a partir del paso 05. Puede agrupar secciones de sus imágenes en 
rangos de valores específicos para separarlas entre sí.

Por ejemplo, en la figura B, el fondo está agrupado en un rango de valores de tonos medios muy estrecho, mientras que los 
orbes están agrupados en un rango de valores oscuros y claros respectivamente.

Esto también funciona cuando hay muchos detalles ruidosos y siluetas más complicadas, como en la figura C. A pesar del 
ruido, la silueta del hombre todavía se lee claramente debido a la agrupación de valores.

Esta técnica se puede utilizar para crear claridad y estructura en cualquier ilustración compleja. Por ejemplo, en la figura D 
hay una escena compleja con muchas formas únicas.

Si desea organizar la imagen en dos planos claros, como un plano intermedio y un plano de fondo, puede hacerlo 
reduciendo el primer plano a un rango de valores más claros y el fondo a un rango de valores más oscuros, como en la figura 
E. Observe que, sin importar cuántas formas pequeñas e individuales se coloquen dentro de cada sección, si permanecen 
dentro de su rango de valores especificado, el plano intermedio y el fondo aún se leerán como planos claramente separados.

La figura F añade otro plano: el primer plano. El primer plano también estará formado por una variedad de objetos y formas 
pequeñas y complicadas. Puedes agrupar todos estos objetos en un rango de valores aún más oscuro para solidificarlos 
claramente en un plano de primer plano.

Sobre esta base, la figura G demuestra cómo se pueden aprovechar las herramientas de composición del contraste para crear 
un punto focal claro dentro de la escena.

·





Una vez que el punto medio y el fondo están completamente establecidos, es hora de comenzar a usar pinceles más pequeños 
para crear contrastes de detalles en las áreas que quiero resaltar. Utilizo una variedad de pinceles con textura de aceite para este 
proceso, con la esperanza de crear trazos texturizados que imiten las superficies que estoy pintando. El suave rocío del océano 
se resalta con texturas de aceite en abanico que parecen mezcladas, en lugar de ásperas. Los reflejos más pequeños en escamas, 
dientes y antenas reciben trazos mucho más granulosos y gruesos. Los pinceles granulosos con mucha textura contribuyen en 
gran medida a dar a entender que un objeto o criatura es grande y está más atrás en el espacio.

La implicación de muchos detalles diminutos es muy útil para transmitir la escala en una pintura. Estos detalles no necesitan 
estar presentes en todas partes de la imagen; unas pocas áreas de detalle sugerido son todo lo que se necesita para engañar 
eficazmente al ojo del espectador y convencerlo de que el mismo nivel de detalle está presente en todas partes. Como se 
mencionó anteriormente, el ojo humano solo puede enfocar un área a la vez, y el cerebro simplemente asume que el resto de su 
campo de visión también contiene el mismo detalle. Cuando se representa una pequeña selección de detalles, se implica 
exactamente el mismo fenómeno. El ojo del espectador se fija naturalmente en las áreas de detalle y el cerebro hace el resto del 
trabajo de rellenar los espacios vacíos
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Antes de comenzar una pintura grande, dedique un tiempo a elegir pinceles exclusivos para usar con cada elemento o material 
principal para acelerar el proceso cuando llegue el momento de renderizar. En Photoshop CC, seleccione el ícono de engranaje 
seguido de Nuevo grupo de pinceles para crear un

Carpeta de pinceles específica para tu nueva pintura. A medida que vayas probando y encontrando pinceles que te gusten de los 
diferentes conjuntos que hayas descargado, agrégalos a la carpeta para crear un menú rápido y fácil para seleccionar.

La mitad inferior del plano medio está empezando a 
sentirse un poco demasiado cargada y con mucho 
contraste para que el primer plano pueda ubicarse 
claramente sobre ella. Quiero minimizar el contraste en el 
área inferior del plano medio para alejar la vista del área 
y llevarla hasta la mitad superior donde se desarrolla la 
acción. Utilizo una nueva capa configurada en 
Luminosidad para solucionar este problema. Las capas de 
luminosidad conservan toda la información del tono y 
solo afectan el valor. Utilizo la herramienta Degradado 
para extraer un valor neutro y unificador desde la parte 
inferior y a través de la mitad inferior del área de 
salpicadura. Esto neutraliza los cambios de valor en esa 
área y reduce el contraste general del valor de todo lo que 
cubre. Utilizo un degradado para suavizar suavemente 
esta uniformidad a medida que se acerca al área focal del 
plano medio.

A medida que me acerco al primer plano de esta pintura, mi 
objetivo principal es crear una diferencia clara en el valor y la 
gama de colores para separarla claramente del plano medio y 
del fondo. Elijo una gama de colores marrón cian oscuro para el 
acantilado cubierto de hierba, manteniendo la gama de valores 
estrecha para distinguirla del resto de la pintura.

Usando pinceles de rastrillo para sugerir detalles de la hierba, 
comienzo a introducir áreas de luz que se filtran a través de la 
hierba para sugerir textura y dimensión. Incluso cuando se 
limita el primer plano a un rango de valores estrecho y oscuro, 
sigue siendo importante incluir suficientes detalles y 
dimensionalidad para garantizar que se sienta creíblemente 
cerca de la cámara.

·
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Pinto al fotógrafo dentro de la misma gama de colores 
relativa que el acantilado, desviándome ligeramente dentro 
de la piel cálida del rostro. Utilizo pinceladas mucho más 
pequeñas y refinadas para el primer plano, ya que esto 
ayudará a solidificarlo como si estuviera más cerca del 
espectador en el espacio. Los reflejos estrechos, como los de 
las patas del trípode, solo se notarían en un elemento tan 
cercano al espectador, por lo que agregarlos ayuda a enraizar 
al fotógrafo en el primer plano. La forma mecánica de las 
delgadas patas del trípode no se encuentra en ningún otro 
lugar dentro de la imagen, lo que crea un contraste de forma 
eficaz para atraer la mirada hacia el punto focal.

También presto especial atención a lograr translucidez y 
luminosidad en la tela de la camisa del personaje a medida 
que la luz se filtra a través de ella. Las telas semitranslúcidas 
se verán afectadas por la dispersión subsuperficial, similar a 
las membranas de las alas y las aletas. Agregar translucidez 
de esta manera contribuye a la luminosidad y el brillo 
generales de una imagen, y repetirlo con el personaje en 
primer plano ayuda a situarlo en una escena llena de alas 
translúcidas y brillantes. Los elementos repetidos, como la 
translucidez brillante, pueden ayudar a unir más 
estrechamente varios objetos entre sí en una composición.

La composición ha comenzado a sentirse un poco forzada y excesivamente diseñada, sin ningún elemento que rompa la 
línea clara del acantilado y sin elementos intermedios que se superpongan en el primer plano. Decidí intentar romper el 
primer plano con dragones marinos, conectando el plano medio con el primer plano de una manera más obvia. Este tipo de 
superposición orgánica puede agregar una profundidad considerable a una imagen y puede ayudar a ocultar el toque del 
artista para una apariencia más natural y visceral. Esto también agregará energía, acción y un toque de peligro al primer 
plano, atrayendo al fotógrafo al centro de la escena en lugar de dejarlo varado como un observador distante. También ayuda 
a atraer al espectador hacia la escena, brindándole un camino líder que está más cerca de la CÁMARA.
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Me encanta la acción y el movimiento que proporcionan los dragones en primer plano, pero presentan un claro problema 
para la composición general de la imagen. El dragón que está justo encima del acantilado se destaca demasiado sobre el 
plano medio, desviando considerablemente la atención del punto focal previsto (el fotógrafo). Para remediarlo, tendré que 
aumentar el contraste alrededor del fotógrafo.

Para superar al dragón o reducir el contraste del dragón para que ya no compita con el fotógrafo. Debido a que el fotógrafo 
ya es un punto de interés de alto contraste, la mejor solución es disminuir el contraste alrededor del dragón para obligarlo a 
ocupar una posición inferior en la jerarquía de importancia y atención. Reducir el contraste de valor será el primer paso, 
pero reducir el contraste de tono y de borde también puede resultar muy eficaz.
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Primero, utilizo una capa configurada en el modo de 
fusión Oscurecer para reducir los reflejos del 
dragón. Decido dar a entender que está a la sombra 
de las salpicaduras en lugar de recibir la luz solar 
directa, e ilumino solo los puntos más altos de su 
cabeza y cola. El resto de los reflejos se relegan a la 
luz azul secundaria del cielo. A continuación, utilizo 
una capa configurada en Luminosidad para unificar 
todos los valores que rodean al dragón, 
oscureciendo el agua que salpica detrás de él y 
aclarando el cuerpo del dragón en el proceso. 
Finalmente, cambio todo el cuerpo hacia un tono 
neutro-cálido para evitar el fuerte contraste de 
temperatura entre los fríos y los cálidos que estaba 
llamando la atención del fotógrafo. Esto ya parece 
mucho más equilibrado y le permite al fotógrafo 
recuperar su posición en la jerarquía de importancia. 

Ahora que esto está solucionado, noto que el cielo y 
el plano medio todavía parecen avanzar demasiado 
en el espacio, por lo que aparecen en un plano casi 
equivalente al dragón en primer plano. Para 
empujarlos hacia el espacio y establecer la lectura 
adecuada de la distancia, necesito usar la 
perspectiva atmosférica para aclarar y colapsar el 
rango de valores del terreno medio y el cielo, 
usando las mismas técnicas utilizadas en el dragón.

Utilizo una capa de luz suave con un 
pincel gris claro para aclarar el valor 
de todo el cielo y volver a colocarlo 
en el espacio. A continuación, creo 
una nueva capa y la configuro en el 
modo de fusión Aclarar, luego pinto 
sobre la serpiente marina con un 
marrón neutro que es ligeramente 
más claro que las áreas más oscuras 
del plano medio. Esto agrupa todos 
los valores más oscuros en el marrón 
neutro que he elegido, lo que reduce 
el rango de valores general a una 
gama más clara y comprimida. A 
continuación, profundizo la gama de 
colores del primer plano para 
acercarlo a la "cámara" y separarlo 
más del plano medio.

A menudo agrego pequeños trazos de color 
extra vibrante y altamente saturado alrededor 
del punto focal. Si se ejecutan bien, estos 
trazos apenas se notan una vez que se hace 
zoom, pero van un paso más allá.
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Si se ejecutan bien, estos trazos apenas se notan una vez que se hace zoom, pero ayudan mucho a atraer la atención a las áreas 
principales de enfoque. Agrego trazos de cian y azul en la camisa y los pantalones, y trazos de naranja, rojo y magenta alrededor 
de la piel y las luces. Cuando las luces

se difuminan en las fotos, el resultado suele ser artefactos de magenta y cian que bordean el blanco puro. Me gusta aprovechar este 
fenómeno para hacer que mis luces se vean aún más brillantes y relucientes. Esto también ayuda a

agregar contraste de detalles al punto focal; agregar muchos detalles ruidosos justo donde desea que el espectador mire es una 
forma efectiva de atraer la mirada.
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Cuando necesite aumentar o reducir el contraste en un 
área de una pintura, el software digital como Photoshop 
posee una variedad de modos de fusión de capas útiles 
que puede usar para facilitar la tarea. Este consejo le 
mostrará varios ejemplos simples y prácticos, sin 
embargo, estas técnicas se pueden aplicar a cualquier 
imagen, sin importar cuán compleja sea. 

Imaginemos que necesita crear una jerarquía de 
importancia en la figura A. La primera tarea es hacer que 
uno de los orbes sea el punto focal, ya que los tres orbes 
actualmente exigen el mismo nivel de atención. Puede 
usar una capa de Luminosidad para remediar esto. 

Cree una capa encima, recortada a la capa del orbe, y 
configure el modo de fusión en Luminosidad. A 
continuación, aplique una gota de color al fondo, aclare 
un poco y píntelo sobre dos de los orbes. Como se ve en 
la figura B, esto vuelve a colocar esos dos orbes en el 
espacio al reducir drásticamente el contraste de valor 
entre los orbes y el fondo. 

Use una capa de Color para crear una jerarquía entre los 
dos orbes superiores. Crea otra capa encima, fíjala a la 
base del orbe y establece el modo de fusión en Color. A 
continuación, pinta ligeramente sobre el orbe superior 
izquierdo con el mismo color azul de la base, reduciendo 
el contraste de tono entre el orbe y el fondo. Como se ve 
en la figura C, esto crea una jerarquía clara de 
importancia, utilizando solo modos de fusión. Puedes 
usar estas técnicas para crear el mismo efecto con 
cualquier objeto en una pintura. 

¡Estos no son los únicos modos de fusión útiles!
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Cuando configuras una capa para que se oscurezca, 
tus trazos solo se verán cuando el color que uses sea 
más oscuro que el que se encuentre debajo. Como se 
ve en la figura D, la pincelada en zigzag no se 
recorta al orbe, sino que solo se ve a través de él 
porque el fondo es más oscuro que el color elegido. 
Esto es muy útil para reducir el contraste de los 
reflejos en una imagen.

Si se configura una capa en Aclarar, se produce el 
efecto contrario: solo aparece cuando el color que se 
utiliza es más claro que el que se encuentra debajo. 
Como se ve en la figura E, se ha agregado un brillo 
alrededor del exterior del orbe al usar una capa 
configurada en Aclarar. Este también es un modo de 
fusión útil para agregar un efecto de niebla.

En la figura F, se utiliza una capa Aclarar para 
aplicar una capa gruesa de niebla en la mitad 
inferior de la imagen. Este modo de capa es útil 
para agregar niebla, ya que no aclara las luces como 
lo haría una capa de Trama y no cambia el tono 
como lo haría una capa de Superposición o Luz 
Dura. Proporciona una neblina muy uniforme y 
creíble, perfecta para colocar objetos o aviones en la 
distancia con una perspectiva atmosférica.

Experimente con los modos de fusión disponibles 
en su software preferido y explore cómo puede 
usarlos para ayudar en la composición de su 
pintura.
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Para los elementos distantes y menos importantes, 
como los dragones de la parte inferior derecha, 
pierdo tantos bordes como puedo sin perder una 
visión precisa del sujeto. Los bordes perdidos 
(bordes que se difuminan con el entorno) son una 
forma eficaz de desviar la atención de un área de 
una composición. La vista se siente atraída 
naturalmente por los bordes nítidos y duros. 
Cuando quieres alejar la vista de un borde, 
difuminarlo reduce el contraste. En esta etapa de 
la pintura, normalmente selecciono todo y 
selecciono Edición > Copiar fusionado, luego 
pego la imagen fusionada encima de todo para 
conservar la estructura de capas, pero obtengo la 
capacidad de fusionar bordes usando la 
herramienta Dedo o el pincel Mezclador

Para que un sujeto a contraluz parezca borroso y 
luminoso, suelo utilizar un borde cálido y melocotón 
de dispersión subsuperficial alrededor de los bordes. 
Aquí selecciono el mismo naranja rojizo que utilicé 
para pintar la dispersión subsuperficial dentro de la 
membrana de la aleta del cuello y lo utilizo para 
pintar un borde rojo suave alrededor de la cabeza de 
la serpiente marina. Esto tiene un doble propósito: 
suavizar el borde y añadir una sensación de 
translucidez y luminosidad.

Para crear una capa adicional de movimiento y 
energía, utilizo varios pinceles de tipo óleo para 
pintar estratégicamente sobre varias superficies en 
movimiento, imitando la dirección del movimiento 
para lograr un efecto de desenfoque de movimiento 
orgánico con una sensación de pintura tradicional. 
Difuminar los bordes con un efecto de desenfoque de 
movimiento es una excelente manera de aprovechar 
el contraste de los bordes y aportar energía adicional 
a una pieza al mismo tiempo.

Cuando se acerque a las etapas finales de 
una pintura, intente alejarse por un día o 
dos para restablecer su vista. Después de 
mirar la misma imagen durante mucho 
tiempo, a veces se pierde la capacidad de 
notar errores debido a la excesiva 
familiaridad con ella. Tomar un descanso y 
volver con una mirada fresca puede 
ayudarlo a detectar problemas. Dar vuelta 
el lienzo es otro enfoque que brinda una 
mirada fresca.

·
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Una vez que la pintura 
está completa, afino las 
áreas focales de la imagen 
usando los distintos filtros 
de nitidez que ofrece 
Photoshop. Smart 
Sharpen es una opción 
segura, pero recomiendo 
experimentar con las 
distintas opciones de filtro 
en el software elegido 
para encontrar una que te 
guste. A menudo hago 
esto para la visualización 
web, guardando una 
copia de la imagen y 
luego afino las áreas 
focales específicamente 
para verlas en las 
pantallas de la 
computadora y el 
teléfono. Esto ofrece un 
sutil aumento del enfoque 
alrededor del fotógrafo 
como toque final.
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Como artista de animación, mi trabajo 
consiste en leer un guion y luego visualizar 
momentos clave de la historia a través de 
pinturas. Imagino entornos que generan 
emociones y represento las narraciones de las 
historias que suceden en ellos. Es una gran 
profesión, pero increíblemente desafiante. 
¿Cómo se toma la enorme variedad de 
elementos que componen una pintura y se 
entrelazan para que cumplan un único 
propósito? Lograr este difícil objetivo es la 
naturaleza de la composición de imágenes.

En este tutorial, crearé un entorno épico en el 
que cientos de barcos y globos zarpan desde 
un puerto árabe al anochecer. El desafío 
consiste en tomar grandes palacios, árboles, 
torres, barcos, reflejos, islas, nubes, globos y 
más, y entrelazarlos de manera significativa 
para crear una narrativa compositiva. Y, por si 
eso no fuera lo suficientemente difícil, 
demostraré cómo crear versiones alternativas 
que sean aún más intensas en cuanto a estado 
de ánimo y propósito compositivo.d





Hace muchos años trabajé en la película de DreamWorks 
Simbad: La leyenda de los siete mares. Me encantó trabajar 
en una Arabia mítica que fuera visualmente exuberante y 
estuviera llena de narrativas heroicas. Desde entonces, he 
aceptado con agrado cualquier oportunidad de trabajar con 
un tono mitológico y épico en un lugar y una época que en 
realidad nunca existieron; un lugar que solo puede cobrar 
vida a través de la imaginación.

Esta foto captura la vista desde la ventana de mi hotel 
cuando me hospedé en Dubai, Emiratos Árabes Unidos, con 
vistas a Palm Jumeirah. Mientras miraba la bahía, imaginé 
una época diferente, con barcos, velas y palacios reales. Esta 
referencia es un punto de partida, pero solo una inspiración 
muy vaga. Mi trabajo como artista no es mostrar el mundo 
real, sino crear esas historias y lugares imaginarios. Se 
requieren conocimientos de composición y narrativa para 
dar vida a esta idea.

Aquí hay un primer plano de la bahía, con el gran hotel Atlantis 
a lo lejos. Los edificios son muy diferentes a los de donde vivo en 
Los Ángeles, por lo que me parecen muy exóticos. Planeo usarlos 
como

Mi punto de destino en la escena. Aunque ya son muy grandes, 
tengo la intención de agrandarlos a una escala épica. También 
planeo modificarlos para que parezcan menos modernos, más 
parecidos a una versión mitológica de Arabia.

Una vez que tengas la inspiración y el material de referencia, es hora de empezar a 
dibujar. No hay una única forma correcta de hacerlo; cualquier herramienta y 
técnica funcionará, siempre que produzca una buena gama de luces y sombras. Yo 
prefiero empezar en un cuaderno de bocetos. Es un medio con el que puedo 
experimentar y no tengo presión sobre si funcionan o no. Puedo esbozar 
rápidamente cinco o diez ideas y hay muchas probabilidades de que al menos una 
de ellas valga la pena.

Aquí utilizo un papel blanco resistente que tiene un buen borde para sujetar el 
lápiz (lápiz de grafito Tombow, dureza 2B). Un cuaderno de dibujo también es 
liberador porque lo puedes llevar a cualquier parte. Te permite tomarte un 
descanso de la pantalla de la computadora y dibujar al aire libre. Además, lo 
puedes llevar a hacer recados y te da algo que hacer mientras esperas el autobús o 
tienes una cita.·
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Empecemos por algo sencillo, 
empezando a explorar ideas. La 
composición será una escena 
amplia, en la que el espectador 
entrará y se moverá hasta llegar al 
destino. Comienzo indicando 
elementos más grandes y oscuros 
en primer plano que siguen una 
perspectiva hacia el centro y el 
fondo, con la sugerencia de lo que 
en última instancia será un palacio 
distante. No te preocupes por 
indicar edificios, árboles o barcos 
específicos en primer plano, sino 
que concéntrate en capturar una 
composición a la que se aplicarán 
estos elementos. Tu objetivo es 
captar la atención del espectador y 
transportarlo a un lugar mítico

Dado que mi plan es llevar al 
espectador a un viaje en zigzag 
a través de un entorno 
imaginario, pienso en cómo lo 
voy a componer. Considero 
diferentes maneras de llevar al 
público a través del primer 
plano, hacia la bahía y hacia los 
palacios. También pienso en el 
cielo; el espectador debería 
poder recorrerlo en zigzag de 
una manera que lo lleve al 
mismo destino.

También utilizo estos bocetos 
para pensar en formas 
adicionales de enfatizar el 
destino. Creo luces y sombras 
más fuertes.

Cada imagen que crees debe tener un propósito claro. Puede ser 
una historia que quieras contar o un tema que quieras evocar. 
Asegúrate de que cada línea que dibujes y cada pincelada que 
pintes esté diseñada para cumplir ese propósito. Esto garantizará 
que tus composiciones transmitan una sensación de autoridad y 
que atraigan más a tu audiencia.

·



Contraste, más elementos alineados 
y superpuestos y bordes más 
marcados. Aunque hay variaciones 
en la colocación, mantengo los 
elementos primarios hacia el centro 
de la imagen para reforzar la 
formalidad de la composición

En mi última página de estudios de 
diseño, descubro que el boceto inferior 
es la idea más fuerte y clara. Sin 
embargo, hay pequeños núcleos de 
ideas en los bocetos anteriores a los que 
será útil hacer referencia más adelante 
en el proceso. Por eso es importante 
tomarse el tiempo para esbozar varios 
estudios exploratorios; genera muchas 
ideas de las que sacar provecho sin 
quedarse estancado en una sola 
dirección. Mantengo el encuadre más 
cuadrado que panorámico, ya que

El cielo será un elemento importante del 
cuadro. Una vez que he establecido el 
primer plano, la bahía, los palacios, el 
fondo y el cielo, estoy seguro de haber 
encontrado la proporción y el encuadre 
adecuados para la escena.

Decido pintar digitalmente a partir de este 
punto. La pintura digital es el medio ideal 
para la ilustración comercial y el trabajo de 
producción, ya que es eficiente para realizar 
cambios y ajustes al recibir notas y solicitudes 
de los clientes. Los tres programas que se 
utilizan con más frecuencia son Adobe 
Photoshop, Corel Painter y Procreate. Yo 
prefiero Photoshop y lo utilizaré durante el 
resto del tutorial, pero puedes seguirlo en tu 
medio preferido.-



Empecemos de forma sencilla con una composición de color. 
Esto ayudará a establecer el diseño de color e iluminación 
para la pintura final. Como será una escena de un atardecer 
cálido, empiezo con un naranja sólido. Cuando pinto de 
forma transparente sobre este color, la pintura se impregnará 
de la calidez que busco. A menudo empiezo de esta manera, 
aunque puede que no siempre sea la forma correcta de 
trabajar, dependiendo de la imagen que estés creando. Mi 
pintura será muy complicada y haré malabarismos con 
muchos elementos, por lo que una técnica sencilla que ayude 
a unificar toda la pintura es muy útil.

Empiezo con el cielo, con un cian neutro que tiene más o menos el 
mismo valor que el naranja subyacente y lo voy alternando para 
sugerir una cualidad de barrido por el viento. El horizonte se 
encuentra aproximadamente en la mitad de la imagen, así que llevo 
mis pinceladas hasta esa zona, manteniéndolas bastante translúcidas 
en la parte inferior para lograr más calidez. El cielo se vuelve más 
oscuro y azul hacia la parte superior de la imagen y coloco una zona 
clara e iluminada donde estará el palacio.

Este siguiente paso establece la introducción y el destino de la escena. Utilizo tonos terrosos cálidos y fríos que se extienden de un lado a 
otro por los planos del suelo, dejando el naranja en el medio como un camino hacia el palacio. Las diagonales se vuelven más 
pronunciadas en la parte frontal inferior de la escena para sugerir perspectiva. El horizonte es completamente plano y las pinceladas se 
vuelven más diagonales cuanto más se alejan de él. El palacio es solo una forma con un par de agujas y

Una abertura en el medio, pero sobre un fondo naranja brillante, estas formas exigen atención. Utilizo trazos verticales neutros y oscuros 
en primer plano para sugerir los árboles y edificios que se colocarán allí.

·



Cada cuadro que crees puede mejorarse con la idea de una declaración sencilla y poderosa. No se trata de una regla o 
fórmula que se deba seguir, sino de un propósito o intención para la imagen. Una de las mejores formas de lograrlo 
es enfatizar la declaración central simple de un cuadro. Al hacer esto, surge una intensidad de propósito.

Para demostrar esta idea, tomo la imagen final (A) más una de las versiones alternativas (B) (creadas en los pasos 38 
y 39), las convierto a escala de grises y les agrego un filtro de reducción de ruido (C y D). El filtro de reducción de 
ruido sirve para difuminar pequeños detalles y texturas para permitirle ver la declaración simple subyacente.

A pesar del ajetreo y el bullicio de la actividad visual en la pintura final, hay una declaración muy simple de valor, 
forma y borde debajo de todo. Concentré esos tres elementos en las áreas de mayor importancia y dejé que las otras 
áreas desaparecieran gradualmente en su nivel de demanda visual. Sin esta idea subyacente, mi pintura sería un 
desastre de retazos.

La imagen final alternativa (D) muestra esta idea aún más. Mi objetivo era reemplazar el ajetreo y el bullicio de la 
actividad visual con intensidad emocional. El resultado es incluso más simple que la imagen a partir de la cual se 
creó.

=>
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Las formas superpuestas son cruciales 
para crear la profundidad y el interés 
visual necesarios, por lo que coloco un 
palacio más grande en el centro de la 
escena. Estos dos edificios majestuosos 
trabajarán juntos para crear la atención 
necesaria en esta área. Sugiero algunos 
edificios adicionales en las afueras a lo 
largo del horizonte para lograr un 
equilibrio visual. El primer plano debe 
captar la atención del espectador y 
atraerlo hacia la pintura, por lo que 
merece una atención significativa en 
este punto. Coloco grandes pinceladas 
de color naranja, como si se reflejaran 
en el cielo, teniendo cuidado de seguir 
las líneas de perspectiva que apuntan 
hacia el horizonte, dirigiendo al 
espectador hacia el palacio.

Para dirigir más la atención al 
destino central de la escena, 
agrego un brillo en el cielo 
directamente detrás de los 
palacios, luego lo reflejo hacia el 
agua que está debajo. La luz que 
envuelve el palacio frontal 
inferior y desaparece detrás de él 
es una importante señal de 
profundidad. Agrego un 
elemento de luz al plano frontal 
del palacio más cercano para 
crear formas interesantes de luz 
y sombra. También agrego 
profundidad a los cielos. La 
perspectiva es muy importante 
aquí, por lo que creo formas que 
fluyen desde arriba hacia abajo 
hasta el centro de la pintura. Son 
más grandes y más oscuras en el 
frente, luego se vuelven más 
pequeñas y claras a medida que 
se alejan hacia el horizonte.

d
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El siguiente paso es completar la iluminación y agregar interés visual. Disperso una sugerencia de árboles 
en áreas que siento que necesitan un interés visual adicional; algunos en sombra y otros con luz. También 
pinto una sugerencia de forma y detalle en la luz que incide en el palacio central. A continuación, ilumino 
las nubes desde abajo. El sol está bajo en el horizonte, así que uso el patrón de luz que cae a través de los 
planos inferiores de las nubes para zigzaguear de un lado a otro, creando profundidad y llevando la vista 
directamente al palacio lejano. También le doy más énfasis al palacio lejano alargándolo y oscureciéndolo. 
Después de agregar algunos puntos estratégicos de iluminación, la composición de color está terminada.
E



El siguiente paso es analizar la 
composición para asegurarme de que he 
dejado claros mis objetivos. La línea 
magenta es el horizonte. El palacio lejano 
está colocado estratégicamente de modo 
que la abertura central esté alineada con 
el horizonte para darle énfasis. Las nubes 
de arriba y las formas de abajo se 
entrelazan a través de la escena en 
perspectiva, creando una sensación de 
viaje hacia el destino, marcado con las 
flechas rojas. Además, enfatizo la línea de 
costa contra el agua, marcada en 
amarillo, y creo un corte similar en el 
cielo con las nubes más brillantes. Esto 
ayuda a crear una sensación de primer 
plano y plano medio para una mejor 
sensación de profundidad y escala en la 
escena

Ahora es el momento de empezar 
con la imagen final. Una vez más, 
empiezo con un bloque cálido, 
aunque decido que el naranja denso 
utilizado en la composición era un 
poco fuerte. Aquí opto por un color 
de inicio que es un poco más claro y 
ligeramente más neutro. El elemento 
importante aquí es el dibujo de línea. 
Si bien dibujé los bocetos del 
cuaderno y la composición de color a 
mano alzada, ahora necesito ser muy 
específico para poder pintar 
directamente y con confianza. Mi 
punto de partida es la línea del 
horizonte, que emparejo con los 
palacios, como se muestra en el 
diagrama anterior de la 
composición. A continuación, trazo 
cuidadosamente el flujo de las nubes 
y agrego líneas de referencia de 
perspectiva desde el primer plano 
hasta el plano medio. Mencioné la 
importancia de la superposición 
anteriormente y, como tal, creo capas 
desde el primer plano hasta el plano 
medio, sugiriendo arboledas e islas 
en la bahía.

*

⑭



Usando el dibujo lineal como guía, 
bloqueé la declaración grande y simple 
de la escena. Las transiciones de valor y 
color son muy importantes aquí. La 
puesta de sol es de un amarillo pálido 
que pasa a un azul neutro más oscuro 
arriba, con dos colores que se mezclan 
para formar un verde intenso y neutro 
en el medio. Estos sorprendentes 
verdes no solo son parte de la magia de 
las puestas de sol, sino que actúan 
como una nota de color crítica para la 
escena. Justo encima del horizonte hay 
una capa de neblina que utiliza gran 
parte del naranja subyacente a medida 
que la luz del atardecer se difunde a 
través de ella. Debajo del horizonte, el 
paisaje pasa de neutros cálidos a 
neutros más oscuros y fríos, y 
finalmente a un cálido oscuro en primer 
plano. Dejo el naranja subyacente 
expuesto para ilustrar un reflejo 
directamente debajo del brillo del cielo. 
Esto funcionó bien en la composición, 
así que recreo el efecto aquí. Conseguir 
la pintura base correcta es crucial, ya 
que influirá en todo lo que viene 
después.

Ahora es el momento de empezar a 
bloquear las capas de edificios. Utilizo 
la herramienta Lazo de Photoshop 
para crear formas que actúen como 
máscaras, lo que me permitirá pintar 
siluetas limpias de forma rápida y 
eficaz. Adoptando un enfoque de "lo 
mejor de ambos mundos", mantengo 
tanto la estructura gráfica como un 
enfoque pictórico al colocar pinceladas 
frescas y pictóricas dentro de mi 
máscara. Para enfatizar el resplandor 
retroiluminado que se difunde en la 
atmósfera circundante, me aseguro de 
que los edificios sean más claros y 
cálidos alrededor del área más 
brillante, luego se vuelven más fríos y 
oscuros a medida que se alejan. Las 
luces y las sombras son muy sutiles en 
este punto, pero normalmente las 
capas se oscurecerán a medida que se 
acerquen al espectador.

·
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Todo artista debe ser un maestro en la creación de 
contrastes visuales interesantes y atractivos. Haz 
una lista de todos los tipos de contrastes visuales 
que se te ocurran. La lista debería tener una 
cantidad de dos dígitos, si no más. Este ejercicio 
te animará a pensar en formas únicas de crear 
contrastes visuales que tal vez no se les ocurran a 
otros artistas. ¡Incluso podría llevarte a un gran 
avance en la singularidad de tu trabajo! Algunos 
ejemplos básicos para empezar incluyen cálido 
vs. frío, texturizado vs. suave, grande vs. 
pequeño, nítido vs. redondo...

Continúo creando máscaras y pintando dentro de ellas para 
mantener formas cuidadosamente diseñadas. Crear más contraste en 
algunas áreas y disminuir el contraste en otras es de importancia 
primordial en este punto. A medida que el espectador se mueve a 
través del paisaje, las áreas centrales tienen la intención de ser de 
mayor interés visual. Hago tres cosas para lograr esto. Agrego 
contraste de valor, forma y borde en las áreas principales y luego en 
las áreas que disminuyen, y agrupo estos tres elementos a lo largo de 
los bordes. Sin esto, la pintura perdería su calidad de viaje y 
propósito, y se convertiría en un desastre difícil de manejar. 
Observe, por ejemplo, que concentro palmeras y formas más 
definidas en el primer plano más oscuro del medio, ya que quiero 
llevar la vista a esta área y luego a los palacios.*



Si bien no existen fórmulas mágicas para 
lograr una buena composición, el zigzag 
mágico es una técnica que a veces utilizo para 
unir tres ideas muy importantes en un solo 
trazo eficaz. La primera idea es la perspectiva. 
La perspectiva proporciona profundidad y 
forma, lo que permite que los espectadores 
sientan la disposición del terreno, y no es 
posible emprender un viaje a través de un 
entorno sin ella.

La segunda idea es la superposición. Cuanto 
más se superponen elementos, más calidad de 
espacio y profundidad se crea. Cada vez que 
el zigzag llega a una esquina y vuelve a 
doblarse, implica que una línea está delante 
de la otra, lo que crea la calidad de 
superposición.

La tercera idea es el movimiento. Esto es 
importante en la composición de imágenes, ya 
que las imágenes estáticas bidimensionales no 
contienen movimiento real. En cambio, los 
artistas tienen que encontrar formas de crear 
una sensación de movimiento en la escena 
para ayudar a que la experiencia parezca real 
y atractiva para el espectador. El zigzag 
mueve al espectador a través de la escena de 
una manera activa y aventurera.

Tanto en las composiciones como en la imagen 
final, he esquematizado cómo utilizo esta idea 
de zigzag. La tejo a través de las nubes y, más 
aún, a través del paisaje para apilar la imagen 
con elementos de interés en todas partes. 
También agrego un pequeño primer plano 
para mostrar un ejemplo simple pero 
importante de superposición. Sugiero una 
torre, luego incluyo pinceladas que vienen 
desde el frente y luego se envuelven por 
detrás, así como pinceladas que parecen 
comenzar desde atrás y envolverse alrededor 
del frente. Esto crea la ilusión de que hay 
cinco elementos superpuestos diferentes a 
medida que te mueves desde el frente, al 
medio, a la parte posterior y viceversa.

·
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Es hora de conectar el primer plano y 
el plano medio. Primero, agrego 
reflejos anaranjados donde el primer 
plano se une con la bahía, luego 
reflejos más claros y vívidos que 
conducen al palacio del plano medio. 
Al mismo tiempo, agrego luces que 
caen a lo largo del plano frontal del 
palacio, bajando hasta el agua. Los 
reflejos son muy importantes en este 
punto, así que me aseguro de que 
algunas de las áreas más oscuras se 
reflejen en el agua. Esto crea un 
camino claro desde el primer plano 
hasta el plano medio, con el fondo 
recortado contra el cielo. ¡Está 
surgiendo la sensación de viaje, 
aventura y propósito!

En este caso, es importante observar 
con atención la técnica. Las pinceladas 
son cruciales, porque aplican cuatro 
tipos diferentes de contraste 
simultáneamente. Añaden contraste de 
valor, contraste de textura, contraste de 
color y movimiento. Utilizo un pincel 
específico en el edificio que tiene 
espacios en la textura para sugerir 
detalles arquitectónicos, sin tener que 
hacer ningún renderizado. Aplano el 
mismo pincel para las pinceladas 
reflectantes en la bahía, que envuelven 
el palacio y se entrelazan a través de la 
escena hasta el primer plano. También 
ayudan a crear una silueta fuerte para 
los árboles y las colinas del primer 
plano donde se encuentran con la bahía. 
Este enfoque es bastante suelto, pero la 
confianza de las pinceladas y la forma 
en que siguen cuidadosamente la 
perspectiva del plano del suelo les da 
una autoridad particular.
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Gran parte de lo que hacemos como artistas gira en torno al diseño del contraste. Digamos que estás creando una 
escena con una multitud de personas rodeando a un poderoso rey. Para que el espectador comprenda lo grande y 
poderoso que es el rey, debe distinguirse de la multitud de una manera notable. En otras palabras, necesita tener un 
contraste visual. Puedes pintarlo con una túnica blanca brillante, mientras que la multitud viste prendas más 
apagadas, para crear un contraste de valor. Puedes darle una corona ornamentada y un rico patrón bordado en su 
túnica para crear un contraste de forma. Su silueta puede tener un borde firme para contrastar con un fondo oscuro. 
Su cabello suelto y su ornamentación pueden crear un vívido contraste de textura. O sus coloridos escudos reales 
pueden poseer tanto contraste de tono como de saturación. 

Estos elementos se pueden combinar para captar la atención del espectador. Usarlos todos a la vez prácticamente 
garantiza que el rey, o cualquier elemento visual significativo, será identificado como muy importante para el 
espectador. Asimismo, la falta de estos contrastes en otras áreas también ayuda a garantizar que el área de contraste 
sea significativa. Las obras de arte suelen ser jerárquicas. Algunos elementos tienen la intención de parecer más 
significativos que otros y sin esta jerarquía no hay narrativa. Hay muchas formas diferentes de contraste, pero las 
seis fundamentales que se enumeran aquí son: valor, forma, borde, textura, tono de color y saturación de color.

Siguiendo con la imagen del rey y la multitud... tal vez el obispo real esté presente y se lo considere la segunda 
persona más importante que se muestra. Requeriría un contraste significativo, pero no tanto como el rey. Y tal vez se 
esté presentando a un sujeto para que aparezca ante el rey. Esta persona también necesitaría tener un significado 
visual mayor que la multitud.
·



Para desarrollar el primer plano, me centro 
en tres cosas: elementos de perspectiva 
adicionales que llevan al espectador a la 
escena, más capas de siluetas y algo de 
color local. Coloco un contraste de árboles 
a lo largo de una línea de perspectiva en el 
centro inferior para atraer la atención del 
espectador allí, preparándolo para enviarlo 
a un viaje a través de la pintura. A 
continuación, agrego un plano de tierra en 
perspectiva que apunta directamente al 
palacio lejano y conduce al área activa 
donde la tierra y el cielo se encuentran. En 
la parte inferior izquierda, sugiero una 
arboleda de siluetas a lo largo de líneas de 
perspectiva para continuar con la idea de 
siluetas en capas, y agrego un toque de 
color en la parte inferior izquierda y 
derecha para sugerir campos de verde. Este 
verde también es una buena repetición de 
los verdes del cielo con el propósito de 
lograr la armonía del color.

Ahora, trabajemos en el cielo. Los estudiantes 
artistas pueden abordar un paisaje de nubes 
como este con mucha inquietud en cuanto a 
la técnica. Si bien la técnica es importante, la 
composición y el diseño lo son aún más. En 
términos de composición, el elemento clave 
en el cielo es la banda blanca de nubes 
iluminadas que se encuentran detrás de las 
más oscuras. Recuerde, el objetivo aquí es 
tomar las complejidades de la escena y 
encontrar formas de entrelazarlas para crear 
un propósito y un significado. Un paisaje 
salvaje combinado con un vasto paisaje de 
nubes puede salirse de control rápidamente. 
La banda de luz en el cielo es una repetición 
significativa de la línea creada debajo, donde 
el paisaje se encuentra con los reflejos de la 
bahía. Estos dos elementos aportan un 
elemento de unidad y organización al caos.

En cuanto a la técnica, las nubes simplemente 
deben seguir la perspectiva adecuada, 
abriéndose en la parte superior y 
desapareciendo en el horizonte lejano hacia el 
atardecer. Las nubes se oscurecen cuanto más 
se alejan del atardecer, con excepción de la 
franja iluminada. Los pinceles digitales que 
producen formas orgánicas suaves son 
ideales para crear este tipo de paisajes de 
nubes.
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El siguiente paso dará forma a las nubes a 
medida que la cálida luz del atardecer rastrilla 
su parte inferior. Con el mismo pincel suave y 
orgánico, vuelvo a considerar la forma y la 
perspectiva. También necesito agregar interés 
visual debajo, así que esparzo reflejos a lo largo 
de las islas y las masas de árboles donde puedan 
captar un poco de luz. Además, agrego algún 
destello de luz aquí y allá para sugerir 
elementos que se asoman desde la tierra, lo 
suficiente para captar el sol.



Iluminar las nubes puede parecer 
complicado, pero no tiene por qué serlo. 
Las nubes son como un dosel en capas 
que se aleja hacia el horizonte, cada una 
con una forma propia. La luz del sol 
ilumina cada nube simplemente 
envolviéndola desde la dirección 
adecuada. En este caso, las nubes son 
más oscuras en el primer plano superior 
y se vuelven cada vez más cálidas a 
medida que se alejan hacia el horizonte

Este paso introducirá más 
información en el paisaje. En la 
parte más alejada del fondo, cerca 
del horizonte, agrego un toque de 
capas para fomentar la idea de que 
el imperio se extiende a lo lejos. Al 
palacio del plano medio, agrego las 
distintivas cúpulas típicas de la 
arquitectura árabe o morisca, así 
como detalles y ornamentación 
adicionales. El primer plano 
también requiere más perspectiva y 
acentos del color verde local, por lo 
que invento elementos para 
transmitir eso. También coloco 
torres a ambos lados de la entrada 
del primer plano para que parezca 
casi un portal hacia la tierra mítica.

·
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Ahora que tengo la esencia del entorno, es hora de introducir más interés visual. Intensifico la iluminación y el 
brillo en el palacio central, antes de reforzar los reflejos en el agua. La escena necesita con urgencia más color 
local.

Evito que aparezcan los mismos tonos cálidos y fríos en todas partes, por lo que pinto árboles en plena floración 
rosada en primer plano. Pinto juiciosamente destellos blancos alrededor de la escena para agregar interés 
visual. Estos se centran principalmente en la entrada del primer plano, el palacio del medio y la laguna 
subyacente.*p



Acérquese al primer plano. Esta zona es 
bastante abstracta y puede seguir siendo 
simple. Si bien los árboles son poco más 
que parches de color orgánico, tengo 
cuidado de mantener una lógica en ellos. 
Su color local es más cálido, con una 
claraboya fría aplicada en la parte 
superior y áreas más oscuras debajo para 
enfatizar su forma esférica. En cuanto a 
otras formas, hay siluetas verticales que 
sugieren árboles, así como elementos de 
perspectiva más claros que sugieren 
estructuras.

Como exploré en uno de mis bocetos a 
lápiz anteriores, ahora es el momento 
de introducir algunos globos en la 
escena. Los coloco de manera rápida y 
directa, pero solo después de pensar 
detenidamente su ubicación. Como el 
palacio del medio a la izquierda crea 
un peso de interés visual, coloco el 
globo más grande y más cercano en la 
parte superior derecha como 
equilibrio visual.

·
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Corre el riesgo de verse un poco 
extraño si está solo, así que pinto 
una bandada de globos alrededor 
del resto de la imagen, además de 
sugerir un puñado a lo lejos, que 
se dirigen hacia los palacios. En 
este momento, consisten en poco 
más que una forma oscura con 
algunos reflejos sugeridos. Como 
se ilustra en el siguiente paso, no 
necesitarán mucho más trabajo

La unidad y el contraste son formas sencillas de mantener bajo control 
la pintura. Si la imagen parece recargada y distrae, busque formas de 
simplificarla y unificarla. Por el contrario, si la imagen es demasiado 
pasiva, busque formas de agregar un contraste significativo. Este 
contraste generalmente será necesario en áreas que sirvan mejor al 
propósito central de la imagen. Si bien no todas las pinturas necesitan 
un centro de interés singular, casi todas tienen áreas acentuadas que 
son de mayor importancia que otras.

Sugiero que se añadan muchos más detalles a la zona de la entrada en primer plano, que se terminen los globos y se 
cuelguen cestas de ellos, que se añadan banderas verdes para dar un toque de color local y que se pueble la bahía con 
barcos. El propósito de las velas magenta en los barcos es añadir un toque de color que ayude a que el espectador 
recorra el camino que estoy desarrollando desde la entrada hasta los palacios. También pinto un par de cascadas en 
primer plano para enfatizar la sensación de aventura. Pensé que este sería el paso final. Después de todo, ¿qué más hay 
que añadir a la escena sin sobrecargarla con elementos adicionales? ¡Pero quiero que la escena sea pura magia! He 
hablado de la sensación de destino desde el principio, así que el siguiente paso desarrollará esa idea más a fondo.
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Dos métodos más para gestionar 
la complejidad de tus cuadros 
son el equilibrio y el ritmo. Estas 
dos ideas son muy sencillas, y 
eso es lo que las hace tan útiles.

El equilibrio es universal. Cada 
movimiento que hacemos y cada 
momento de nuestra vida se 
equilibran con la fuerza de la 
gravedad. Es una consideración 
que siempre está presente, por lo 
que tiene sentido que también 
prefiramos un elemento de 
equilibrio en las imágenes. En 
este cuadro, traté de asegurarme 
de que hubiera una cantidad 
similar de interés visual en 
ambos lados de la imagen. Al 
estudiar este diagrama, cada 
círculo representa un área de 
contraste significativo y hay 
aproximadamente el mismo 
volumen de círculos en ambos 
lados del cuadro. He indicado 
un punto de apoyo del 
equilibrio con una línea negra 
para indicar también esta idea.

El ritmo es una repetición 
significativa de los elementos 
del cuadro. A los humanos les 
encanta el ritmo; proporciona 
estructura, nos permite saber 
qué viene a continuación y 
unifica. En este cuadro, la 
mayoría de los aspectos de la 
escena se curvan de la misma 
manera desde el primer plano 
hasta el plano medio y luego 
hasta el cielo. Estas curvas 
recorren la imagen para crear 
una repetición significativa y 
actuar como un elemento 
unificador.

⑭
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Dos métodos más para gestionar la 
complejidad de tus cuadros son el 
equilibrio y el ritmo. Estas dos ideas 
son muy sencillas, y eso es lo que 
las hace tan útiles.

El equilibrio es universal. Cada 
movimiento que hacemos y cada 
momento de nuestra vida se 
equilibran con la fuerza de la 
gravedad. Es una consideración 
siempre presente, por lo que tiene 
sentido que también prefiramos un 
elemento de equilibrio en las 
imágenes. En este cuadro, traté de 
asegurarme de que hubiera una 
cantidad similar de interés visual en 
ambos lados de la imagen. Al 
estudiar este diagrama, cada círculo 
representa un área de contraste 
significativo y hay 
aproximadamente el mismo 
volumen de círculos en ambos lados 
del cuadro. He indicado un punto 
de apoyo del equilibrio con una 
línea negra para indicar también 
esta idea.

El ritmo es una repetición 
significativa de los elementos del 
cuadro. A los humanos les encanta 
el ritmo; proporciona estructura, 
nos permite saber qué viene a 
continuación y unifica. En este 
cuadro, la mayoría de los aspectos 
de la escena se curvan de la misma 
manera desde el primer plano hasta 
el plano medio y luego hasta el 
cielo. Estas curvas recorren la 
imagen para crear una repetición 
significativa y actuar como un 
elemento unificador.D



Otros dos métodos para 
gestionar la complejidad de tus 
cuadros son el equilibrio y el 
ritmo. Estas dos ideas son muy 
sencillas, por eso son tan útiles.

El equilibrio es universal. Cada 
movimiento que hacemos y 
cada momento de nuestra vida 
se equilibra con la fuerza de la 
gravedad. Es una consideración 
que siempre está presente, por 
lo que tiene sentido que 
también prefiramos un 
elemento de equilibrio en las 
imágenes. En esta pintura, traté 
de asegurarme de que hubiera 
una cantidad similar de interés 
visual en ambos lados de la 
imagen. Al estudiar este 
diagrama, cada círculo 
representa un área de contraste 
significativo y hay 
aproximadamente el mismo 
volumen de círculos en ambos 
lados de la pintura. He indicado 
un punto de apoyo del 
equilibrio con una línea negra 
para indicar también esta idea.

El ritmo es una repetición 
significativa de los elementos 
de una imagen. A los seres 
humanos nos encanta el ritmo; 
proporciona estructura, nos 
permite saber qué viene a 
continuación y unifica.

En esta pintura, la mayoría de 
los aspectos de la escena se 
curvan de la misma manera, 
desde el primer plano hasta el 
plano medio y luego hasta el 
cielo. Estas curvas recorren la 
imagen para crear una 
repetición significativa y actuar 
como un elemento unificador.
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Antes de continuar, observo más de 
cerca los barcos del puerto. Como 
puedes ver, son bastante simples. En 
el paso anterior, creé una forma 
distintiva de vela en Photoshop, la 
utilicé como pincel repetitivo y la 
distribuí por todo el puerto donde se 
necesitaba más interés visual. Luego, 
pinté formas oscuras debajo, además 
de mástiles verticales y reflejos.

A continuación, agrego un destello de 
emoción en el medio de la escena donde 
los palacios se encuentran con la bahía. 
¿Qué es? ¿Qué lo creó? ¡Quién sabe! Si 
se ve y se siente bien, entonces sigue tu 
instinto. También aclaro 
significativamente el horizonte por las 
mismas razones, antes de agregar más 
pinceladas y actividad visual al primer 
plano y al plano medio.

⑳
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Ahora es el momento de limpiar 
la imagen, lo que incluye 
agregar los acentos finales y 
editar para eliminar las 
distracciones. Llamo a esta etapa 
la "misión de búsqueda y 
destrucción", ya que siempre 
parece haber distracciones 
accidentales que aparecen en 
una pintura, como áreas de 
contraste que exigen la atención 
del espectador sin una buena 
razón. Estudio toda la imagen 
con cuidado para detectar 
errores de este tipo y luego 
comienzo a mejorar las áreas 
donde quiero crear un mayor 
contraste. Principalmente hago 
esto con luces de borde. Aunque 
la escena está iluminada por la 
luz del atardecer desde la 
izquierda, hago un poco de 
trampa y pinto luces de borde a 
lo largo de la parte superior de 
los lados traseros de los 
palacios. Esto estrecha sus 
siluetas y enfatiza la 
importancia visual de esta área. 
Utilizo la misma técnica donde 
el agua se encuentra con la 
orilla, así como en las torres que 
bordean la entrada a la escena. 
Después de estos ajustes finales, 
la pintura está terminada.
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Ahora que el cuadro está terminado, 
examinemos la composición y la 
narrativa con más detalle. He hecho 
referencia a la idea de una declaración 
poderosa y simple en numerosas 
ocasiones en este tutorial, por lo que 
aquí me centraré en el propósito 
central del cuadro. Como hay tanto 
que sucede en esta escena, tomé la 
decisión de incluir acentos interesantes 
en casi todos los lugares a los que el 
espectador pueda mirar. Sin embargo, 
la declaración central, poderosa y 
simple de todo es esta: el espectador 
entra en la escena por las puertas 
inferiores, zigzaguea a través de la 
bahía y es llevado al atractivo destino 
de los palacios. Del mismo modo, en el 
cielo, el barrido de las nubes lleva al 
espectador hacia los palacios de la 
misma manera. Este es el aspecto 
central de la escena.

Otro recurso sencillo que utilizo es 
crear una calidad de encuadre 
alrededor de la imagen para 
ayudar a atraer al espectador hacia 
el destino central. En el cielo, los 
globos se han colocado 
estratégicamente para ayudar a 
reforzar la sensación de encuadre 
en la escena. Debajo y a los lados, 
los elementos se vuelven más 
oscuros y se agrupan más para 
cumplir el mismo propósito. Si 
bien el encuadre puede usarse en 
exceso hasta el punto de parecer 
cohibido y no es adecuado para 
todas las pinturas, en este caso ha 
fortalecido la imagen.
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Si bien traté de esparcir interés visual a lo 
largo de la escena para asegurar que el 
espectador tuviera mucho para asimilar, la 
concentración del interés visual se centra 
en tejer a través de la imagen para llevar 
al espectador al frente y a la parte 
superior de los palacios.
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Este es un primer plano del primer plano inferior derecho. Gran parte de la pincelada 
es una simple indicación de siluetas que captan la luz. Creé un pincel digital muy 
simple que es opaco y de bordes duros en un lado, pero más suave y transparente en 
el otro. Este pincel me permitió transmitir rápidamente la forma al crear una luz de 
bordes duros en un lado de un objeto, pero que envuelve la forma y se desvanece en 
el otro lado. Usé este pincel en toda la pintura donde fuera necesario este detalle.

Los primeros planos de este y los 
siguientes pasos ofrecen una visión 
más clara de las técnicas utilizadas 
en toda esta pintura. El área del 
primer plano que se muestra arriba 
es mayoritariamente neutra, pero 
emplea algunos colores locales más 
saturados que avanzan hacia el 
agua en dirección al destino en 
forma de velas de barco. Esta área 
también muestra cómo trato de tejer 
un poco de color adicional en áreas 
neutras. Por ejemplo, hay un 
mosaico sutil de rojos y verdes 
neutros en muchas de las siluetas 
sombrías.

Aquí hay un primer plano del palacio del plano medio. Aunque 
es bastante suelto, se puede ver cómo presté mucha atención a las 
luces de forma y las sombras proyectadas. Agregué acentos de 
verde y un toque de púrpura para evitar colores monótonos y 
repetitivos en toda la imagen. Estos toman la forma de banderas y 
estandartes, que también brindan un toque de pompa a la 
imagen.

·





Ahora voy a crear dos versiones alternativas de la pintura para explorar qué sucederá si se 
toman diferentes decisiones de diseño.

Quiero que la escena se sienta un tanto mitológica, con una sensación casi mágica. Esta 
versión alternativa intensificará la dirección mágica, dándole aún más una narrativa 
fantástica. Lo logro no tanto por lo que agrego a la escena, sino por lo que edito. Cuanto más 
se centre en un tema, más intensa se sentirá.

Utilizo efectos digitales para atenuar la escena e introducir un tinte de cian en las sombras de 
valor medio. Elijo el cian, ya que para que las luces se sientan sobrenaturales, deben ser de un 
color místico que no se produce de forma natural. Además, agrego luces magenta brillantes 
en las torres de la entrada, en el resplandor explosivo de magenta en el centro y en la ventana 
central del palacio lejano. Ahora se siente más como una tierra mágica.m



Esta versión alternativa será monocromática y melancólica, con una narrativa más 
nocturna o gótica. Cambio el color general a un verde fantasmal y empujo un rojo 
púrpura neutro al primer plano. Esta transición de color, del primer plano al fondo, 
garantiza que la pintura no parezca simplemente como si hubiera aplicado un filtro a 
toda la imagen, sino que más bien hubiera considerado la profundidad y la creciente 
densidad de la atmósfera en el fondo. Pinto una luna en la escena, flotando sobre la 
silueta del palacio, para reforzar el tema fantasmal y nocturno. Luego agrego reflejos 
brillantes de la luna en el agua y otras superficies debajo, luego termino la escena 
pintando luces rojas en las ventanas y sus reflejos en el agua.

Aunque pintar imágenes 
complejas como esta es 
divertido, a menudo 
plantean muchos desafíos. 
Los principios de 
composición ayudan a los 
artistas a tomar las 
complejidades del tema y 
entrelazarlas de manera 
significativa y con un gran 
sentido narrativo y de 
propósito.am



La composición, o el buen diseño, 
puede ocultar multitud de 
defectos. Aunque el color, el 
dibujo, los bordes, los valores y el 
manejo de la pintura sean bastante 
mediocres, se puede crear una 
imagen final excelente si la 
composición es sólida. Por otro 
lado, se puede tener éxito con el 
color, el valor, los bordes, la 
textura y el dibujo, pero la pintura 
puede fracasar si la composición 
es débil o está mal concebida. 
Andrew Loomis dijo que la 
composición es "lo que te hace o te 
deshace, cuando todo lo demás 
está dicho y hecho", y creo que es 
cierto. 

En este tutorial, te explicaré cómo 
selecciono, compongo y pinto una 
pintura atractiva con una 
narrativa interesante que intriga a 
la audiencia.
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Decidir lo que quieres decir es una de 
las partes más importantes de la 
creación artística, pero también 
puede ser uno de los elementos más 
difíciles. Cada artista tiene algo 
importante que compartir con su 
público, algo que le importa 
profundamente. Antes de poner el 
pincel sobre el lienzo, piensa 
detenidamente en lo que tienes que 
decir y luego cuéntalo en pintura. Tu 
trabajo y el mundo serán mejores 
gracias a ello.

Este año me he centrado en pintar a 
pioneros. La historia de mi familia 
está llena de hombres y mujeres 
valientes que hicieron cosas 
increíblemente difíciles por su fe en 
Dios y su deseo de bendecir a sus 
familias y vecinos. Ha sido un gran 
desafío intentar hacer justicia a sus 
vidas en la pintura, pero he 
descubierto que he crecido 
artísticamente a medida que salgo de 
mi zona de confort y aprendo en el 
camino. Esta pintura se basará en mi 
herencia pionera.

Una vez que he decidido qué pintar, 
organizo una sesión de fotos o busco 
referencias que ya he reunido y que 
podrían funcionar con el tema 
elegido. Para esta pintura, la 
referencia proviene de fotos que tomé 
en un paseo a caballo con mi amigo 
hace varios años. A medida que 
reviso las fotos de ese día, me 
emociono aún más por cómo me 
hacen sentir y lo que podría hacer 
con ellas. Una de las razones por las 
que estoy tan satisfecho con estas 
fotos es porque estoy buscando una 
imagen que me haga sentir de cierta 
manera, en lugar de una imagen que 
cuente una historia específica, y estas 
fotos son perfectas para este tipo de 
narración amplia. Quiero que este sea 
un cuadro de mil tardes pasadas por 
mil hombres y mujeres diferentes que 
cabalgaron por estas vastas llanuras 
occidentales, soñando con lo que 
podrían llegar a ser. Mantengo este 
concepto en primer plano en mi 
mente mientras selecciono posibles 
fotos de referencia.

Una forma útil de desarrollar su sentido del diseño es examinar bellas 
obras de arte para entender qué las hace funcionar. Pregúntese qué 
elementos contribuyen a la sensación de equilibrio que siente al 
mirarlas. ¿Tienen un punto focal? ¿Cómo contribuye la variedad de 
formas al éxito del diseño? Busque una buena composición en todo; 
hojee revistas, visite museos y critique las vallas publicitarias y las 
etiquetas de los productos.

Crea una colección de buenos diseños que te hablen. Guarda un 
archivo digital en tu computadora o sácalos de libros y revistas. 
Comienza a ver el mundo con más propósito y de manera más 
intencional y, al hacerlo, comienza a cultivar tu propio sentido del 
equilibrio y la belleza en el diseño.
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Dedico un tiempo a examinar mis fotos de referencia. En mi primera revisión, selecciono todo lo que capta mi interés, antes 
de volver a revisar esta larga lista para reducir mis selecciones. Puede que me lleve cinco o seis rondas de selección hasta que 
finalmente me decida por una foto de referencia específica para usar. Hay muchos factores que contribuyen a que una foto 
capte mi interés. A veces es el color, a veces es el dibujo. Otras veces son las formas, los gestos o las líneas. 

En mis primeras revisiones de las fotos de referencia, no me preocupo por identificar exactamente qué es lo que me llama la 
atención, pero a medida que voy reduciendo mis opciones, empiezo a hacerme preguntas más específicas sobre por qué las 
fotos elegidas me intrigan. Una vez que he identificado esto, es mucho más fácil seleccionar cuál usaré como referencia.
a



Decide lo que quieres decir y luego dilo. Este es el principio de diseño más importante que existe. Tus elecciones de 
diseño deben ayudar a contar la historia que quieres contar o comunicar la emoción que quieres transmitir. No 
puedes navegar por el infinito mar de colores, valores y opciones de diseño que tienes a tu alcance a menos que 
primero hayas elegido un destino. 

Hace unos años, trabajé en una pintura de unos pioneros. Algo en mi foto de referencia me había hablado, pero no 
me había tomado el tiempo de identificar qué era. Me lancé a una pintura grande y rápidamente me desanimé. El 
cielo no estaba funcionando, pero no sabía por qué, así que pinté sobre las nubes esponjosas con un cielo más oscuro 
y melancólico que tampoco se sentía bien. Luego pinté un conjunto diferente de nubes y empujé y tiré por un tiempo, 
pero si bien la disposición de las formas se sentía equilibrada y agradable, todavía no se sentía bien. Pinté acantilados 
en el fondo, pero se sentía aún más mal que antes. Entonces finalmente me di cuenta: hasta que no tomara una 
decisión sobre por qué estaba pintando esta imagen, nunca podría resolver el cielo. Tenía una cantidad infinita de 
preguntas y una cantidad infinita de posibilidades. ¿Debería estilizar las nubes o pintarlas de manera realista? 
¿Debería pintar una nube, o treinta, o ninguna? ¿Debería pintar un cielo tormentoso o despejado? La lista seguía y 
seguía. Mientras no tuviera un "por qué" claro para mi pintura, no habría respuestas a esas preguntas ni a los cientos 
de otras que me encontraría. Sin un "por qué", estaba perdido. 

Mientras te tomes el tiempo de pensar en tu "por qué", puede ser útil simplificarlo en una sola oración, palabra o 
emoción. Aclarar y simplificar tu intención hasta este punto hará que sea mucho más fácil responder preguntas como 
qué tan oscuro pintar el cielo, cuántas figuras incluir en el fondo o simplemente qué hacer con el primer plano. 
Conéctate a ti mismo y a tu pintura con un "por qué" claro y deja que guíe cada elección que hagas.

La familia lo es 
todo para mí, no 
hay nada que 
prefiera pintar. 
Intenté 
componer esta 
imagen de modo 
que cada 
elemento dirija 
al espectador al 
punto focal de la 
madre y el niño. 
Su cercanía 
mientras 
caminan juntos 
ilustra el amor y 
la alegría que 
podemos 
experimentar en 
las familias
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"Pintar mi herencia pionera" es un 
concepto demasiado amplio como 
para guiarme a través de la gran 
cantidad de opciones que tendré que 
tomar mientras creo la imagen. El 
tema deberá acotarme a medida que 
identifique muy clara y 
sucintamente mi "por qué" para 
crear esta pintura. Si no puedo 
condensar mis motivos para crear 
una pintura en una sola frase, o 
mejor aún, en una sola palabra, 
tengo muy pocas esperanzas de 
crear una pintura exitosa. Sin un 
objetivo claro, no sabré si he llegado 
a mi objetivo o incluso si voy en la 
dirección correcta. Tu "por qué" será 
muy personal y podría ser cualquier 
cantidad de cosas. Dedica tiempo a 
identificar tus motivos antes de 
escribirlos.

Después de pensarlo detenidamente, 
decido que mi "por qué" para crear 
esta pintura es transmitir una 
sensación de tranquila 
determinación. Quiero que recuerde 
al espectador todas esas hermosas 
almas, pasadas y presentes, que 
siguen adelante a pesar de las 
grandes dificultades y el desánimo, 
con la tranquila esperanza de que 
todo saldrá bien de alguna manera. 
Mis elecciones de composición, 
además de las elecciones de color, 
borde, valor y textura, deberán 
funcionar en conjunto para ayudar 
al espectador a sentir esto.

Al igual que con cualquier otra decisión 
que tomes en el proceso de pintar, tu 
elección del medio a utilizar debe estar 
regida por tu "por qué". Elijo el óleo 
porque me encanta su naturaleza táctil y 
la forma en que puedes extender la mano 
y pasarla sobre la superficie áspera de 
una pintura al óleo. Me encanta la textura 
que se puede crear con varias capas de 
óleo y la magia increíblemente sutil de 
una veladura o un borrón. Puede ser 
porque el óleo ha existido durante tanto 
tiempo y es el medio que estamos 
acostumbrados a ver cuando visitamos 
museos, pero el óleo también conlleva 
una cierta sensación de atemporalidad. 
Espero que me ayude a crear una imagen 
que exhume una sensación de 
determinación tranquila.
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La siguiente decisión que hay que 
tomar es si pintar esta imagen a gran o 
pequeña escala y qué dimensiones debe 
tener el lienzo. Una buena composición 
puede darse en cualquier tamaño o 
relación de aspecto y mi decisión a 
menudo depende de los marcos o 
lienzos que tenga en el estudio, pero no 
dejes que lo que tengas a mano te 
limite. La elección del tamaño y la 
escala de tu pintura debe hacerse 
teniendo en cuenta el "por qué".

Elegí un formato cuadrado de 24 × 24 
pulgadas para esta pintura, ya que el 
formato cuadrado tiene una especie de 
solidez y creo que encajará bien con las 
emociones que intento transmitir. Sé 
que quiero que el caballo y el jinete 
dominen la composición, pero es 
extremadamente importante que la 
pintura también contenga muchas áreas 
de espacio tranquilo y de descanso 
donde la vista pueda detenerse.

En el momento en que haces una marca en 
el lienzo, comienzas a dividir el espacio 
visual y a componer. Lo mismo sucede 
cuando recortas una foto. Me salto el dibujo 
en mi cuaderno de bocetos y, en su lugar, 
uso la computadora para crear mis 
miniaturas, o bocetos de Notan, para esta 
imagen. Comienzo creando una nueva 
imagen en blanco en Photoshop, establezco 
la mesa de trabajo en 24 × 24 pulgadas y 
arrastro la foto de referencia.

Tómate un tiempo para moverlo y 
aumentarlo o disminuirlo para encontrar la 
composición ideal. El software digital es 
una herramienta maravillosamente versátil 
para los artistas. Photoshop me permite 
crear capa tras capa de ideas de 
composición y pasar de una a otra para ver 
qué funciona y qué no. A menudo, un buen 
diseño solo se logra después de mucho 
ensayo y error. Puede requerir una gran 
cantidad de ediciones y revisiones para 
encontrar una hermosa disposición de 
formas.

Empiezo recortando la imagen para que el caballo y el jinete llenen el lienzo, luego los 
empujo hacia la izquierda, pero algo en esta composición parece incorrecto. Muevo el 
caballo y el jinete hacia la derecha e inmediatamente se ve mejor. Están comenzando a girar 
hacia la izquierda, su gesto enfatiza el giro, y algo sobre darles espacio para moverse parece 
necesario. Con el tiempo y la práctica, aprenderá a darse cuenta cuando algo funciona o no. 
Cada artista tiene el potencial de cultivar y desarrollar ese sentido dentro de sí mismo. 
También aplico un filtro de calentamiento sobre la foto para armonizar y unificar 
ligeramente el color.
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Una vez que la escala y la ubicación del caballo 
y el jinete están bien, empiezo a pintar 
digitalmente sobre la foto. Las formas grandes 
son lo único que importa en esta etapa, así que 
no tengo miedo de usar el mouse y la 
herramienta de pincel para aplicar pinceladas 
ásperas y torpes. Refinar las piezas más 
pequeñas de la pintura antes de que se hayan 
establecido las formas grandes es como glasear 
un pastel antes de hornearlo.

Las decisiones que tomo mientras diseño son 
muy orgánicas; a menudo no analizo ni pienso 
las cosas de forma lógica como lo harían otros 
pintores. Bajo el ángulo de la colina de la 
derecha para crear una línea que contrarreste el 
ángulo pronunciado del sombrero y los 
hombros del jinete, que se inclinan hacia la 
izquierda. Experimento con ella en varias 
posiciones hasta que me parece correcta y 
luego paso al siguiente elemento. Cuando 
trabajo digitalmente, estos cambios se pueden 
realizar con mucha rapidez y en diferentes 
capas.

Después de inclinar la colina hacia la 
derecha, necesito crear una línea 
opuesta para equilibrar ese fuerte 
empuje hacia la izquierda, así como 
introducir montañas y nubes distantes 
para equilibrar aún más la 
composición. Experimento con la 
adición de nubes al cielo, pero después 
de probar numerosas ideas diferentes, 
decido que un exceso de actividad en el 
cielo podría distraer del punto focal de 
la pintura. Vuelvo a una única forma de 
nube simple que dirige al espectador 
de nuevo al área de interés.

Hasta que no lo intentas, es imposible 
saber cuánto puede contener un 
cuadro. A menudo tengo que forzar las 
cosas demasiado para saber que es 
demasiado y que necesito volver a una 
versión anterior. Este proceso de forzar 
y tirar es una parte integral de la forma 
en que compongo un cuadro. Forzar el 
color y volver. Forzar la dureza o 
suavidad del borde y volver. Forzar el 
tamaño, el gesto o la línea y volver. Este 
tipo de experimentación es 
fundamental para encontrar el punto 
justo que se encuentra en algún lugar 
entre la timidez y la vulgaridad, entre 
lo insuficiente y lo excesivo. Solo se 
puede encontrar yendo a los extremos 
y llevando tu cuadro hasta sus límites.
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El equilibrio es uno de los tres 
principios de diseño en los 
que me baso cuando pinto. 
Defino el equilibrio como una 
sensación de peso distribuido 
uniformemente en una 
imagen y lo mido enteramente 
por la forma en que siento 
cuando miro formas de luz y 
oscuridad en mi pintura, en 
lugar de usar matemáticas. No 
son solo las formas oscuras y 
claras las que tienen peso 
visual; el color tiene un peso 
visual y debe equilibrarse y 
considerarse con tanto 
cuidado como las formas. El 
color intenso pesa más, 
visualmente, que los colores 
neutros o grises.

Los elementos a menudo se 
sienten muy equilibrados en 
algún lugar de la hermosa 
sección de la "proporción 
áurea" de la pintura (ver 
página 16 del capítulo 
Composición). Hay leyes 
eternas que gobiernan el 
equilibrio, la belleza y la 
composición, que son todas 
útiles para componer una 
pintura. Otro enfoque es 
simplemente sentir el camino 
hacia ese equilibrio, en lugar 
de medirlo con una regla, pero 
solo los artistas 
experimentados deberían 
intentarlo.

En lo más profundo de esa 
parte de nosotros que piensa, 
ama y desea, existe la 
capacidad de sentir cuándo un 
diseño funciona o no. Ese es el 
lugar al que recurro cuando 
intento equilibrar una 
composición. Confío en esa 
parte de mí y sigo trabajando 
hasta que siento una sensación 
de equilibrio, paz o corrección. 
Crear una imagen bellamente 
equilibrada puede ser tan 
desafiante como caminar 
sobre una cuerda floja o 
construir una torre de cartas 
cuidadosamente apiladas. 
Uno se vuelve bueno en eso 
de la misma manera que se 
vuelve bueno en cualquier 
habilidad: practicando.

Esta es una pieza muy equilibrada formalmente, y me costó mucho trabajo 
encontrar ese equilibrio. Si bien el contorno de los árboles en el lado izquierdo y 
derecho del granero no se equilibra, la forma oscura de la sombra en los árboles sí 
lo hace (ver imagen B). Esto se debe a que el peso visual no es una función del 
contorno de los objetos, sino de las formas de valor. Si no hubiera aclarado el valor 
del grupo de árboles de la izquierda (ver imagen C) y los hubiera agrupado en el 
valor más claro o la forma iluminada por el sol, se habría desequilibrado y el lado 
izquierdo habría resultado demasiado pesado.
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Tengo cuidado de no pasar demasiado tiempo refinando una forma, como la nube, una vez que estoy satisfecho con ella. Es 
importante que guarde mi entusiasmo para la pieza final y no me canse para llevar el boceto digital a un acabado perfecto. 
Aunque me acerco a una composición final y a la sobrepintura digital, no resuelvo por completo todos los problemas en 
esta etapa. En cambio, dejo algunos problemas para la pintura final, ya que la sangre, el sudor y las lágrimas derramadas al 
pintar pueden integrarse en el lienzo y agregar un poco de algo extra a la pintura. Disfruto viendo la lucha por la "rectitud" 
en el trabajo de otros artistas, así que me permito realizar una pequeña búsqueda en el lugar yo mismo, sabiendo que es 
una de esas cosas casi imperceptibles que pueden agregarse a la belleza general de las obras de arte tradicionales.
m



Utilizo un tablero duro enyesado como soporte, utilizando un tablero duro que tiene una 
capa blanca lisa preacabada, yeso y pintura en la parte posterior. Uso goma laca para 
sellar el tablero y lo termino con dos capas de yeso acrílico, aplicado con un rodillo de 
pintura para darle algo de textura. Mis pinceles son principalmente pinceles de cerdas, 
planos y de punta de lengua de gato, con algunos pinceles de punta de lengua de gato 
sintéticos y redondos para formas más pequeñas. Tengo un frasco de alcoholes minerales 
inodoros y una mezcla de trementina, aceite de soporte y barniz de damar en el recipiente 
mediano (que apenas termino usando). Escondidas en el bolsillo del caballete hay un par 
de raspadores de masa de silicona y espátulas.

Para esta pintura utilizo pinturas Winsor-
Newton y Rembrandt. Mi paleta nunca es 
la misma. Pasé los primeros cuatro años 
de mi carrera pintando solo con rojo, 
amarillo, azul y blanco, así que aprendí a 
mezclar todo. Si bien he agregado muchos 
colores a mi paleta desde entonces por 
conveniencia e intensidad, todavía la veo 
como una mezcla de rojos, amarillos y 
azules.·



A veces empiezo a pintar sin hacer un boceto primero, sino que dibujo con pintura y termino sobre 
la marcha. Sin embargo, cuando compongo la imagen digitalmente, suelo transferirla al lienzo 
utilizando una cuadrícula. Después de comprobar en Photoshop que mi imagen tiene el mismo 
tamaño que el lienzo, establezco las preferencias de cuadrícula para marcar una línea cada dos o 
tres centímetros. Cuadriculo rápidamente el lienzo, sin preocuparme demasiado por que quede 
perfecto, antes de transferir el dibujo a la superficie de forma aproximada. En esta etapa no me 
preocupo demasiado por los detalles, me concentro en asegurarme de que las formas grandes estén 
esbozadas con el tamaño correcto y en el lugar correcto desde el principio.·Au
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Bloqueo rápidamente el cielo para ver 
cómo influye en el resto del paisaje. Me 
sorprende constantemente la forma en 
que un cielo puede afectar el estado de 
ánimo de una pintura. El cielo era un 
valor o medio valor demasiado oscuro 
para empezar, y no fue hasta que lo 
llevé a un valor más alto que comenzó 
a sentirse luminoso y fiel a cómo quería 
que se viera. A medida que 
experimentes, notarás cómo cambiar el 
valor y el color de un cielo puede 
influir en la emoción de una imagen. El 
cielo a menudo puede ser la diferencia 
entre una pintura que se siente bien y 
una pintura que parece un poco fuera 
de lugar.

Mi objetivo es trabajar en todos los 
elementos del cuadro al mismo 
tiempo, llevándolos a un final 
gradual, en lugar de terminar cada 
sección individual, una a la vez. 
Ninguno de los dos enfoques es 
mejor que el otro: son simplemente 
formas diferentes de trabajar. Elijo la 
forma de trabajar en función de lo 
que estoy tratando de lograr con un 
cuadro, o a veces simplemente de 
cómo me siento ese día. Este método 
de terminar todo lentamente puede 
ser duro para el ego, ya que el cuadro 
permanece en la etapa preliminar, sin 
terminar, durante mucho tiempo. Sin 
embargo, el principal beneficio de 
trabajar de esta manera es que 
concentra tu energía en las grandes 
formas de un cuadro: el diseño 
general o la disposición tonal. 
También te ayuda a evitar perderte 
en las pequeñas formas y detalles 
demasiado pronto. Repintar un gran 
campo de color que llevó quince o 
veinte minutos para bloquear 
requiere mucho menos coraje que 
borrar tres días de trabajo y 
comenzar de nuevo
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Desde que aprendí que menos es más, trato de editar cada detalle no esencial que pueda de mis pinturas. No 
pretendo pintar ensayos visualmente exhaustivos. En cambio, quiero que la obra sea poética. Introducir 
demasiados detalles o información en una pintura separa al espectador de la obra, impidiéndole participar en 
el acto de creación al llenar los espacios en blanco que el artista dejó a propósito. Es una enorme alegría para el 
espectador ser invitado a llenar los espacios vacíos que el artista ha dejado a su propia imaginación. 

Pinto marcas iniciales para representar la silla de montar, las piernas del jinete y la manta de la silla de montar, 
así como otros elementos que no cambiarán mucho desde mi diseño inicial hasta la imagen final. Dejo mucho 
fuera de esta área porque más detalles no solo son innecesarios, sino que también serían perjudiciales para la 
pintura. No estoy tratando de contar la historia de una silla de montar, las piernas del jinete o sus espuelas. En 
cambio, quiero que la pintura cuente una historia de determinación tranquila.
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Ahora que tengo la mayoría de las 
notas de color anotadas, puedo 
empezar a ver cómo funcionan los 
diferentes elementos. Es 
sorprendente cómo la pintura 
empieza a tomar forma ahora que 
he incluido el caballo y he cubierto 
ese lavado veteado de siena 
quemada. Una pintura es un 
delicado castillo de naipes; el éxito 
de cada forma y color que se coloca 
depende de las formas y colores que 
lo rodean. La verdad en una pintura 
no es una cuestión de hacer 
coincidir el color y el valor, sino una 
cuestión de hacer coincidir las 
relaciones entre el color y el valor. 
Esas relaciones no existen hasta que 
se ha aplicado un poco de pintura.

Si bien no debes apresurarte en el 
proceso de colocación, es 
igualmente importante que no trates 
tu bloqueo como algo demasiado 
valioso, cambiándolo una y otra vez 
en un intento por lograr que se vea 
o se sienta bien.

Rápidamente pinto un tono más 
claro para la hierba y me 
impresiona lo mucho que cambia 
el estado de ánimo de la pintura: 
parece como si el sol acabara de 
salir de detrás de una nube. Más 
tarde me doy cuenta de que el 
tono es demasiado claro y que 
debería disminuir un poco, pero 
el cambio es bueno. Un día 
soleado transmite más de esa 
sensación de esperanza y 
optimismo que busco, lo que 
permite que mi pintura sobre la 
determinación tranquila se 
acerque un paso más a lo que 
quiero que sea.
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Mientras manipulo los colores y los valores de 
la hierba del primer plano, no solo pienso en el 
color, el valor y la forma. También tengo en 
cuenta la textura y cómo las marcas que dejo 
ahora influirán en las capas de pintura 
posteriores. Pienso mucho en la textura en mi 
trabajo, a menudo hasta el punto de 
distraerme. La textura puede ser una parte 
emocionante y efectiva de una pintura exitosa, 
pero solo si te ayuda a decir lo que quieres 
decir. El momento en que comienza a restarle 
valor a tu "por qué" es el momento en que 
debes eliminarla y comenzar de nuevo

Ahora que la mayoría de las notas de color están 
hechas, me doy cuenta de que la camiseta debe 
ser al menos dos tonos más oscura, ya que no se 
lee correctamente y corre el riesgo de restarle 
valor a la verdad de la pieza. También oscurezco 
la hierba del primer plano. Como se explicó en el 
paso 18, trabajar de manera amplia para terminar 
todo lentamente me permite hacer cambios que 
de otro modo serían abrumadores de manera 
casual y sin miedo. Repintar la camiseta podría 
haber sido un verdadero revés si hubiera 
dedicado mucho tiempo a ello.
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Experimento con acentos más oscuros en el primer plano y en el plano medio, empujando y tirando 
mientras decido cómo quiero resolver esta parte de la imagen. Las formas en el plano medio pasan por 
unas treinta revisiones antes de que esté satisfecho con ellas y sienta que ayudan a contar la historia. 
Saltar a una pintura sin resolver por completo detalles como este puede ser una de mis muchas 
deficiencias artísticas, pero a veces prefiero resolver estos problemas en pintura que en el medio digital. 
Realmente me gusta la historia de lucha que a menudo se ve en las pinturas cuando se las mira de cerca. 
Te ayuda a darte cuenta de que incluso los mejores artistas casi nunca hicieron las cosas bien de 
inmediato; tuvieron que trabajar para resolver los problemas como el resto de nosotros.
e



La variedad es otro de los principios 
de diseño en los que me baso cuando 
pinto. La unidad en la variedad es 
una de las mejores definiciones de 
belleza que he encontrado. La idea es 
meter la mayor variedad posible en 
una imagen sin perder su sentido de 
unidad o unicidad. Las cosas más 
hermosas de la tierra tienen una 
increíble variedad de formas, colores, 
bordes, líneas, valores y texturas, pero 
cuando compongo y diseño, me 
concentro casi exclusivamente en la 
variedad de formas.

Salga y observe un árbol, una nube, 
una flor o un cuerpo de agua. Le 
prometo que verá la variedad en toda 
su gloriosa perfección. La naturaleza 
casi nunca repite su forma. Digo casi 
porque sucede de vez en cuando, 
pero cuando lo hace, es 
extraordinario. Tal vez vea dos nubes 
que tienen casi la misma forma, pero 
luego doy dos pasos hacia la 
izquierda y las formas se superponen, 
y vuelvo a la asombrosamente 
hermosa variedad de la naturaleza. 
La uniformidad en la naturaleza, 
cuando sucede, no dura mucho.

Pienso en la variedad constantemente 
mientras compongo y pinto. La 
similitud en la naturaleza puede ser 
tan rara que resulta notable, pero la 
similitud en pinturas y dibujos es 
algo con lo que todavía tengo que 
luchar a diario, aunque llevo veinte 
años pintando. Cuando noto una 
forma en mi pintura que me resulta 
discordante, suele ser porque he 
repetido esa forma en otro lugar. El 
diseño casi podría resumirse en 
simplemente darse cuenta de uno 
mismo cuando se tropieza con la 
similitud y encontrar formas creativas 
de solucionarlo y volver a la belleza 
de la variedad.

Busque similitudes y repeticiones en 
su propio trabajo y encuentre la 
forma más sencilla de eliminarlas. Se 
sorprenderá de lo mucho que mejora 
su trabajo.
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Al encontrar un área de "igualdad", 
hago un cambio crítico en la 
composición eliminando el contorno 
alrededor de la nube y cambiando su 
forma. Siempre me emociono cuando 
encuentro una repetición monótona 
en mi trabajo porque puedo 
cambiarla, sabiendo que la pintura 
será mejor gracias al cambio. La nube, 
la forma negativa debajo de la nube y 
la montaña distante son todas formas 
muy similares, con un grosor y una 
longitud similares. Para introducir 
algo de variedad, hago la nube más 
gruesa y elimino parte de la forma del 
cielo azul que se ve debajo de ella. Si 
bien todavía no me parece del todo 
correcto, he identificado un problema 
importante y he comenzado a 
resolverloM



Después de dejar que la pintura se seque, comienzo una nueva sesión. Ahora hago la transición de trabajar en las 
formas grandes a las formas más pequeñas dentro de las formas más grandes. Trabajo en las formas pequeñas dentro 
de la camisa, el sombrero, el caballo y el primer plano. Casi he terminado con la nube y no la tocaré de nuevo hasta 
que casi haya terminado con la pintura. El gesto de esa forma ha cambiado mucho desde el último paso y ahora 
estoy mucho más feliz con ella. Hay suficiente variedad en las tres formas de nube, montaña y forma negativa entre 
ellas como para que ahora se sientan bien. Se suman a la historia al transmitir una sensación de distancia a la pieza; 
una sensación de que este jinete solitario tiene un largo camino por recorrer, que es un elemento esencial de la 
narrativa. Sin esa distancia, la sensación de determinación para conquistar y sobrevivir se ve disminuida de alguna 
manera.
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Un punto focal es un centro 
de interés, una ubicación 
específica en una pintura 
hacia la que se dirige la 
mirada y la atención del 
espectador. Por lo general, 
se crea mediante el 
contraste, como un 
contraste de color, valor, 
borde, textura, forma, 
ubicación o una 
combinación de esos 
elementos. Un punto focal 
es una de las formas más 
fundamentales que tiene un 
artista de decir lo que 
quiere decir y dirigir la 
atención de su público.

Todas las grandes pinturas 
dirigen la atención del 
espectador de alguna 
manera. Mediante los 
elementos mencionados 
anteriormente, un artista 
puede ayudar al espectador 
a navegar por la pintura, 
brindándole un camino 
visual a seguir a través de 
las formas, los lugares 
donde descansar y las áreas 
en las que concentrarse. Es 
posible tener más de un 
punto focal en una pintura. 
Muchas de mis pinturas 
favoritas tienen una 
primera, segunda, tercera y 
cuarta lecturas. Sin 
embargo, en la mayoría de 
mis obras de arte favoritas 
hay una clara jerarquía de 
puntos focales, con una 
única área de interés que 
actúa como la estrella del 
espectáculo.

A mitad de mi pintura, me 
doy cuenta de que podría 
usar el color para enfatizar 
el punto focal, así que 
cambio el color de la 
bufanda del jinete de 
marrón a rojo. Si bien el 
cambio es bastante sutil y 
no revoluciona la pintura, 
es una oportunidad para 
enfatizar el centro de interés 
y agregar variedad, y la 
pintura mejora por ello.
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Aplico otra capa de pintura para añadir 
textura al primer plano y luego introduzco 
algunos colores más fríos en el plano 
medio de la izquierda. Comienzo a sentir 
que el paisaje se aleja, contando la historia 
de lo lejos que aún le queda por recorrer a 
este vaquero mucho mejor que antes de 
que añadiera los tonos más fríos.

Mientras pinto, soy consciente de cómo los 
cambios que hago pueden influir en el 
estado de ánimo o la sensación de la 
pintura. Mi objetivo no es que se vea 
exactamente como la referencia, sino que 
se sienta "bien". Si me canso demasiado o 
dejo de pensar intencionalmente en mi 
"por qué", puedo caer en la trampa de 
hacer cambios sin pensar, sin analizar su 
efecto en la narrativa de la imagen. En esta 
etapa, me alejo del cuadro con más 
frecuencia para preguntarme cómo se 
siente y si ya está diciendo lo que quiero 
que diga.

Cambio la línea de las colinas, vuelvo a pintar 
todo el primer plano por quinta o sexta vez y 
hago pequeñas correcciones en la pata trasera 
derecha del caballo. Hay mucho ir y venir, 
experimentando y haciendo cientos de cambios 
a lo largo de seis horas. Lo que debería haber 
hecho es dar un paso atrás y tomarme un 
descanso en esta etapa, para volver al día 
siguiente con una mirada fresca. La clave para 
terminar un cuadro es hacerse las preguntas 
adecuadas, pero es difícil hacerlo cuando uno 
está cansado. Hay mil formas diferentes en las 
que podría haber tratado el primer plano. ¿Cuál 
es la correcta? La mejor solución es la que ayuda 
a contar la historia; la que hace avanzar la 
narrativa y ayuda a transmitir la sensación de 
tranquila determinación que busco. Diez 
minutos de pensar, sentir y hacer preguntas 
sobre tu cuadro suelen ser más útiles que seis 
horas de pintar sin pensar.
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Dejo que la pintura se seque al tacto, paso a aplicar una fina capa de color sobre el primer plano y empiezo a trabajar sobre él. Observa cómo la pintura 
cambia de forma sutil y, a la vez, completa de un paso a otro.

Para mí, la composición y la narrativa requieren una enorme cantidad de empuje y tracción. Se necesita tiempo, paciencia y concentración para resolver 
cómo el color, el valor, los bordes, la forma y la disposición de la forma pueden funcionar juntos para contar la historia. O incluso para averiguar si están 
contando la historia en absoluto. Lo más importante que puedo hacer ahora es seguir haciéndome las preguntas adecuadas, como: ¿este primer plano 
ayuda a comunicar una sensación de tranquila determinación o no?

Cuando decidí crear esta pintura, lo primero que hice fue identificar lo que quería decir. En otras palabras, cuál sería la narrativa. Ahora la pregunta es: ¿lo 
estoy diciendo? ¿Es obvia la narrativa? Si no lo es, ¿qué podría cambiar para contar la historia que me propuse contar?#







Es fácil olvidar el "por qué" cuando 
estás cansado y ansioso por terminar 
para poder pasar a otro proyecto. 
Sin embargo, es importante luchar 
contra todas las distracciones y los 
motivos ulteriores, manteniendo el 
"por qué" en primer plano en tu 
mente mientras pintas. Tu "por qué" 
se mezcla con el aglutinante y se 
pinta sobre el lienzo de la misma 
manera que el pigmento. Esto es 
cierto en las pinturas, pero también 
en las películas, la música y los 
libros, así como en nuestras propias 
vidas. Nuestros motivos nos dan 
forma, dan sabor a todo lo que 
hacemos. Si eres deliberado y 
constante en recordarte tu "por qué", 
redirigiendo tu atención a lo largo 
de tu pintura, te sorprenderá cómo 
tu intención brilla a través de la 
pieza terminada. No necesitarás una 
larga declaración escrita del artista 
junto a la pintura, o un documental 
que explique lo que intentabas 
lograr con tu trabajo. Estará ahí 
pegado en la pintura, una parte 
permanente de lo que hiciste, 
distinta e innegable para quienes 
vean tu trabajo.

Hago pequeños ajustes a la forma del sombrero, lo 
que ayuda a centrarlo en la cabeza del jinete y le 
da una forma más agradable. Anteriormente, la 
forma del sombrero era demasiado monótona, así 
que añado algo de variedad. Estudia la línea roja 
que he dibujado para seguir el contorno del 
sombrero. Observa cómo la curva larga del ala 
cambia de dirección de repente para crear una 
especie de esquina. Además, observa cómo otra 
curva larga hace lo mismo al girar para ir detrás 
de la cara del jinete. Añadir variedad a formas 
como esta puede ayudar a que sean más 
agradables a la vista.-

·



Estas imágenes muestran uno de los 
últimos cambios que hago en la pintura. 
Después de dejarla reposar un par de 
días, me doy cuenta de que la línea de la 
nube se cruza con la colina en un punto 
en el que la colina cambia de dirección, 
creando una tangente desagradable. Este 
tipo de uniformidad rara vez se 
encuentra en la naturaleza y le da un 
toque de falsedad a una pintura, como 
comenté en la página 183. Para 
solucionarlo, extiendo la forma de la 
nube más allá de esa curva de la colina 
para eliminar la incomodidad de la 
tangente.

Cuanto más tiempo dejo reposar un 
cuadro, mejor puedo notar formas 
repetitivas como esta. La forma más 
rápida de solucionar la repetición es 
siempre la mejor solución. Cuando 
encuentro una repetición molesta, y casi 
siempre es así, me pregunto: ¿cuál es el 
cambio más pequeño que puedo hacer en 
estas formas para crear una sensación 
agradable de equilibrio y variedad? Está 
bien ser perezoso a la hora de corregir la 
repetición: resuélvela con el menor 
trabajo posible.

Noto una mancha oscura a la 
derecha de la pata delantera 
izquierda del caballo que hace que 
parezca que la pata es demasiado 
larga. Tomo una foto rápida de mi 
pintura en mi teléfono e importo la 
foto a la aplicación ArtStudio, 
aunque hay muchas aplicaciones 
diferentes que puedes usar. A 
continuación, selecciono la 
herramienta Pincel, hago clic y 
mantengo presionado para 
seleccionar los colores con los que 
quiero pintar y luego veo si el 
cambio que propongo hacer 
funcionará. Cuando estoy 
satisfecho con la pintura digital, 
tomo mi pincel y pinto este cambio 
en el lienzo. Pintar digitalmente 
sobre tu imagen de esta manera es 
similar al truco que usaban algunos 
de los ilustradores antiguos cuando 
pintaban sobre celofán o plástico 
transparente pegado a su lienzo 
para ver si una determinada 
alteración funcionaría o no. Es 
rápido y efectivo.

He hablado mucho sobre cómo tus motivos se reflejarán en cualquier 
trabajo que emprendas, pero no te fíes solo de mi palabra... Ve a ver tus 
películas favoritas e intenta sentir los motivos del director en el ritmo, la 
cinematografía, la iluminación y la música. Prueba esto con la música o con 
las pinturas de un museo o galería. Tu capacidad para sentir y recibir el 
arte crecerá a medida que te conviertas en un conocedor más deliberado. 
Tu capacidad para sentir las pinturas se magnificará enormemente si 
puedes ver las obras originales.u
p
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Identificar un "por qué" al principio del proceso es clave para saber cuándo un cuadro está terminado. Un cuadro está 
terminado cuando dice lo que uno se propuso decir. "Terminado" describe la sensación que transmite un cuadro, no su 
aspecto. Harvey Dunn fue un artista y narrador magistral, y sus cuadros son bellos ejemplos de detenerse cuando uno ha 
dicho todo lo que quería decir. Observe a Sorolla, N.C. Wyeth y Sargent.

En especial, los paisajes y las acuarelas de estos últimos buscan la misma verdad hermosa. Los grandes maestros nunca 
intentaron pintar la naturaleza simplemente como la veían. Intentaban capturar la forma en que la naturaleza los hacía sentir. 
No pintaban hasta que sus cuadros parecían terminados. Pintaban hasta que su obra estaba terminada. Estaba terminada 
cuando sentían que era el momento adecuadoau



Después de hacer ese pequeño cambio en la pata delantera y la 
sombra del caballo, sigo modificando ligeramente las formas de las 
patas delanteras y cambiando la línea de la camisa del jinete para 
que el ángulo no sea tan brusco. Podría seguir pintando 
eternamente, haciendo pequeños retoques aquí y allá, pero ahora 
la pintura se siente bien y transmite la narrativa deseada. No veo 
formas repetitivas o discordantes, y la imagen final se siente 
equilibradaar





Ambientada en un mundo de ciencia 
ficción, la pintura cuenta la historia 
de un explorador de tumbas que 
busca una reliquia perdida 
escondida en las profundidades de la 
jungla del sudeste asiático. Llega a 
esta plaza del mercado para buscar 
piezas de repuesto para reparar su 
robot mecánico. Pero también está 
allí para encontrar a una mujer que, 
según se rumorea, sabe exactamente 
dónde está la reliquia...

Utilizaré una perspectiva simple de 
un punto para la composición, 
empleando técnicas de composición 
que incluyen la regla de los tercios y 
la proporción áurea para trazar los 
puntos de interés principales. Si bien 
la composición que he elegido no es 
demasiado dramática, la forma 
cuidadosa en que dispongo los 
objetos en la escena impulsará con 
éxito la narrativa.

En este tutorial, demostraré cómo 
abordo la narrativa y analizaré los 
aspectos fundamentales que 
ayudarán a guiar la mirada del 
espectador por la pintura. Veré cómo 
utilizar personajes y otros objetos en 
la escena para contribuir a la 
narrativa. También exploraré cómo 
la iluminación, el color, el valor y 
otras técnicas desempeñan un papel 
importante en la dirección de la 
historia, sin necesidad de describir 
cada detalle de la imagen.

M





Antes de ponerme a pintar, suelo dedicar 
entre veinte y treinta minutos a recopilar 
referencias para componer mis escenas. 
Este paso es esencial para desarrollar una 
composición sólida, ya que me permite 
buscar elementos clave que se sumarán a la 
narrativa. Una referencia puede ser para la 
iluminación, otra para la atmósfera, otra 
para el estado de ánimo y unas cuantas 
para la decoración del escenario. Una vez 
combinadas, estas referencias ayudarán a 
desarrollar la historia general. A medida 
que avanzo con la pintura, siempre puedo 
encontrar más referencias en el camino si es 
necesario, pero empezar con cinco a diez 
imágenes de referencia sólidas es mejor que 
treinta referencias que tal vez no uses. 
Busca lo que necesitarás para tu pintura y 
descarta cualquier exceso. No hay nada 
peor que verse abrumado por referencias 
que no son útiles para tu historia. Una 
escena simple es mucho más efectiva que 
una complejam







Analizo mis referencias durante otros 
veinte o treinta minutos para ver qué 
elementos puedo extraer de cada una. 
Mientras estudio las imágenes, invento 
una historia en mi cabeza y empiezo a 
pensar en cómo voy a componer la 
escena. Rara vez empiezo con estudios 
en miniatura. En lugar de eso, imagino 
diferentes escenarios y observo cómo 
se desarrolla la narrativa a través de 
las ubicaciones de las referencias. Sin 
embargo, si quieres crear miniaturas, 
utiliza este paso para experimentar, 
esbozando cada idea hasta que 
encuentres la composición perfecta. 
Me gusta extraer diferentes elementos 
de cada referencia y combinarlos para 
crear una pintura completamente 
nueva.

Una composición sólida requiere el uso de la perspectiva para 
asegurarse de que todos los elementos colocados en la escena 
estén en la escala correcta. Antes de sumergirme en la pintura, 
creo una cuadrícula de perspectiva para establecer no solo 
cómo veo la escala de la pieza, sino también la distancia focal. 
Coloco el punto de fuga en el lado derecho del lienzo. 
Teniendo en cuenta la regla de los tercios, imagino qué tipo de 
punto focal interesante podría colocarse aquí. La cuadrícula 
también ayuda a guiar todas las líneas y formas hacia el punto 
de fuga. Puede resultar tentador omitir este paso si se vuelve 
tedioso trazarlo, pero una vez que descubro las líneas de 
perspectiva, el proceso se vuelve mucho más fácil de seguir 
adelante. A menudo uso una cuadrícula de perspectiva de uno 
o dos puntos, ya que proporciona una forma sencilla de crear 
una imagen. Se vuelve mucho más complejo una vez que 
comienzas a introducir la perspectiva de tres o cuatro puntosn



Como se explicó en el capítulo 
Composición en la página 22, la regla 
de los tercios es una técnica de 
composición muy conocida que todo 
artista debería tener en su arsenal. Es 
mi técnica de composición favorita, 
ya que se traza en menos de un 
minuto. Ya sea que estés creando un 
dibujo o una pintura, esta 
herramienta esencial no solo puede 
ayudarte a darle sentido a la 
composición, sino que también 
garantizará que todos los elementos 
de tu imagen fluyan de manera 
cohesiva. 

La técnica de la regla de los tercios 
también ayuda a los artistas a saber 
dónde colocar los puntos focales 
clave, junto con la cantidad de objetos 
que deben colocar dentro de ese 
punto focal. Los puntos guía 
generalmente caen en los cuatro 
cuadrantes principales en el tercio 
central del lienzo. También es posible 
dividir los cuadrantes en 
minicuadrantes creando líneas 
verticales y horizontales adicionales 
en el medio de los espacios vacíos 
hasta que se crucen entre sí. 

Suelo utilizar la regla de los tercios 
más que la proporción áurea en mis 
pinturas, ya que es la técnica más fácil 
de usar incluso para las 
composiciones más desafiantes. La 
regla de los tercios no requiere de 
matemáticas ni líneas complicadas, 
pero te permite trazar una 
composición de manera efectiva sin 
ser proporcionalmente exacto en tus 
medidas. Además, puede funcionar 
tanto en lienzos horizontales como 
verticales; las líneas guía 
generalmente caerán en el mismo 
lugar cada vez. 
Otra razón por la que la regla de los 
tercios es tan útil es porque ayuda a 
crear un punto focal claro ya sea que 
coloques el objeto en el lado 
izquierdo o derecho, o ya sea que el 
objeto sea grande o pequeño. Puedes 
crear un punto focal fuerte si cae 
dentro de esas zonas.

t
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Comienzo con un boceto suelto para explorar 
cómo quiero dibujar la escena y contar la 
historia. Para escenas más complejas, un dibujo 
lineal puede actuar como un buen mapa de ruta 
a seguir. Sin embargo, si la escena es menos 
compleja, a menudo me salto la etapa de boceto 
y me pongo directamente a pintar. Puede ser 
útil planificar la composición en la etapa de 
boceto lineal, ya que esto le permite explorar sus 
ideas iniciales y continuar agregando otros 
elementos a medida que avanza en la 
composición. Aquí dibujo líneas, como la lona 
de la derecha, para guiar la vista hacia la 
estructura principal en el medio. También uso 
las reglas de la perspectiva para señalar la 
dirección en el lado derecho del lienzo, 
aterrizando en el tercio derecho. Inspirada por 
mis referencias, la escena se desarrollará en un 
mundo ficticio que es similar a una plaza de 
mercado india o tibetana. Quiero que las agujas 
del templo, también conocidas como mandirs, 
en el fondo capten la atención del espectador, ya 
que son visualmente interesantes y tienen una 
silueta intrigante.

Recortar el lienzo le permite 
aumentar o disminuir el espacio 
entre los bordes de la escena y 
cualquier objeto que entre en 
contacto con esos bordes. Si el 
objeto se acerca demasiado al 
borde, recorte la imagen más hacia 
afuera para crear un espacio 
adecuado para el sujeto. 
Alternativamente, si el objeto está 
demasiado alejado del borde, puede 
acercar el borde hacia adentro para 
enmarcarlo con el espacio justo
-



Comienzo a establecer las formas principales de los distintos 
edificios de la escena, utilizando un color de tono medio para 
indicar las formas. Normalmente dejo los puntos destacados 
para el final, una vez que sé la dirección de la luz, que es 
importante para impulsar la narrativa de la composición. 
Primero bloqueo las formas grandes, evitando quedar atrapado 
en los detalles más pequeños. El bloqueo de estas formas 
iniciales es una forma útil de ver dónde se encuentran las 
formas en relación con las demás. Ajusto en consecuencia si 
veo alguna tangente, que es cuando dos objetos se tocan entre 
sí en un borde, ya sea vertical, horizontal o diagonalmente. Las 
tangentes pueden hacer o deshacer la composición, ya que 
eliminan el espacio entre los objetos. Si un elemento está 
demasiado cerca de otro, simplemente muévalo ligeramente. 
Tengo cuidado de establecer los valores adecuados antes de 
pasar a los pasos posteriores, como el color. Las formas 
bloqueadas me permitirán ver los principales objetos de la 
composición en la escena.

A continuación, empiezo a pensar en añadir formas para formar los 
edificios del fondo. Considero el efecto que la diferencia de tamaño 
de estas estructuras podría tener en la composición general y la 
narrativa. Los edificios deberían variar de tamaño a lo largo de la 
imagen. Si las formas son demasiado similares, especialmente en el 
área focal, crearán una especie de tangente. Las formas deberían 
perder valor cuanto más lejos estén. Esto asegurará que no sean el 
foco principal en comparación con los objetos del medio y del primer 
plano. Los elementos del fondo deben evitar que los detalles choquen 
con los elementos principales. En términos de narración, decido 
incluir un arco junto al mandir frontal. Quizás este arco podría 
conducir a la entrada principal del palacio.

Renderizo y pinto el costado del edificio de la izquierda, basándome libremente en 
las imágenes de referencia. Mantengo el flujo direccional del edificio desde la fase 
de boceto, utilizando las líneas de perspectiva para apuntar al punto focal en el 
centro, ya que es donde quiero que el espectador mire primero. Renderizar 
libremente este edificio lateral puede ayudar a establecer el entorno. Me aseguro de 
incluir arquitectura india y tibetana para establecer la cultura y el período de 
tiempo de la plaza del mercado. Si bien esta pared lateral del edificio no es 
importante en términos de interés focal, sí ayuda en la creación de la composición. 
En términos de fidelidad, apunto a un punto medio. Utilizo detalles implícitos 
(detalles que no se renderizan en exceso) y las formas aún se describen libremente.

·







Ahora considero agregar algunos detalles terciarios más 
para describir mejor los elementos de la historia del entorno. 
Al observar mis referencias, decido incluir un segmento de 
arquitectura india. Esto me permite preparar el escenario 
para la decoración del escenario e introducir el aspecto 
cultural. Quiero que el público pueda decir que este es un 
punto focal clave en la imagen y que sea una de las 
primeras cosas que miren. Inspirado por mis referencias, 
pinto una forma aproximada para el mandir, antes de 
modificarla para crear mi propia versión que se ajuste a la 
escena. Las líneas adornadas que rodean la ventana de 
forma triangular agregan complejidad e interés visual al 
frente, que de otro modo estaría en blanco. Las líneas 
triangulares dominantes contrastan con las formas más 
cuadradas que lo rodean, lo que significa que el mandir es 
un edificio importante.

Las sombras son importantes porque, junto con la luz, ayudan a crear 
un fuerte contraste focal. Sin sombras dinámicas, no habrá suficiente 
información de valor para combatir la fuerte fuente de luz y no podría 
crear un espacio negativo ni tener suficiente rango de valores para hacer 
retroceder los detalles menos importantes y de menor valor. La luz no 
puede existir sin la oscuridad. Las sombras también pueden ayudar a 
crear una sensación de misterio e intriga en la narrativa de una pintura.

Una gran parte de la sombra en esta escena se encuentra en el primer 
plano y en el plano medio, ocupando un tercio de la imagen. Casi crea 
una sensación de incertidumbre inminente, o incluso de calma. En el 
siguiente paso, introduciré formas de luz más intensas. También 
utilizaré esta gran área de sombra para enmarcar las siluetas de los 
elementos del primer plano en el paso siguiente.

Siempre pensando en la narrativa, agrego estructuras adicionales a 
ambos lados del mandir. Quizás estas piezas duplicadas podrían 
ser las residencias reales, o tal vez sean simplemente fachadas. 
Quizás este sea un tipo de mandir mucho más grandioso al que los 
peregrinos vienen a presentar sus respetos. Este tipo de pequeños 
detalles agregan más apoyo al punto focal. El mandir ahora se 
siente más imponente, con los cuatro puntos de la estructura 
apuntando hacia arriba, al tiempo que posee una postura 
triangular.
Los objetos triangulares añaden más dinamismo a la escena gracias 
a los ángulos diagonales. En general, la estructura tiene un aire de 
grandeza, como si una persona con poder residiera allí. De ahora 
en adelante, recuerda que puedes reciclar y reutilizar piezas 
arquitectónicas de distintas maneras para crear formas complejas o 
simples que se sumen a la composición

nummu



El valor y la composición son cruciales 
para crear cualquier obra maestra. Son 
dos de los pilares básicos necesarios 
para elaborar la base de una imagen. 
Sin una estructura de valores sólida, 
una pintura corre el riesgo de parecer 
plana, sin dimensionalidad. Si una 
pintura carece de una gama de valores 
clara, no podrá distinguir qué áreas 
necesitan luz y cuáles necesitan 
oscuridad. En cambio, todo se 
encontrará dentro de un rango de 
valores de tonos medios, lo que hará 
que el espectador vea todo dentro de un 
tono similar. La variedad ayuda a 
impulsar el dinamismo de una pintura 
para que capte la atención del público, 
lo dirija hacia dónde mirar y le diga 
dónde está el punto focal.

Una pintura puede triunfar únicamente 
por su valor. El color, en mi opinión, 
siempre es secundario. El poder del 
valor reside en su capacidad de 
transmitir emociones e historias 
mediante el uso de la luz y la sombra. Si 
alguna vez has visto cine negro, habrás 
notado que, si bien muchos de los 
fotogramas son en blanco y negro, aún 
son capaces de capturar con éxito el 
misterio y el drama gracias al hábil uso 
de la luz y la sombra.

Lo mismo ocurre con la pintura. Si a un 
cuadro le falta una composición fuerte, 
todo el encuadre se desmorona. Un 
cuadro puede tener una paleta de 
colores y pinceladas deslucidas, pero si 
la composición es potente, el resto no 
importa tanto. Esto se debe a que la 
composición sigue siendo capaz de 
guiar la mirada del espectador hacia los 
principales puntos de interés. La escala, 
los ángulos y la perspectiva contribuyen 
a la narrativa del cuadro. La 
composición es esencialmente una hoja 
de ruta para el espectador, que le 
muestra el camino que debe tomar 
alrededor de la imagen y los detalles 
que debe observar a lo largo del 
camino.mu



Esta siguiente etapa implica comenzar a refinar aún más la fuente de luz. 
Cuando se trata de iluminación, pienso en todo en formas. Al igual que en 
el diseño de conceptos, el lenguaje de las formas también es importante en 
la iluminación. A veces habrá áreas con un gran foco de luz, mientras que 
otras veces habrá pequeñas áreas de luz concentrada para resaltar puntos 
de interés. Quiero que esta hendidura de luz que corta las sombras 
prepare el escenario para las siluetas en primer plano.

Sin una luz intensa, puede resultar difícil establecer el estado de ánimo y 
la atmósfera de una pintura. Es fundamental para evocar emociones 
dentro de la narrativa de una pintura, ya que el contraste y las áreas 
definidas ayudan al espectador a saber en qué centrarse. El estado de 
ánimo y la atmósfera actuales de la pintura evocan calma y relajación 
después de un largo día. Una luz indicadora intensa también puede 
dirigir la mirada a áreas prominentes de la composición. Una fuente de 
luz sencilla pero distintiva puede contribuir mucho más a la historia y la 
composición de una pintura, eliminando la necesidad de una gran 
cantidad de representaciones innecesariasa





Puede resultar difícil decidir la 
dirección de una fuente de luz en una 
escena. La luz puede incidir en 
muchas superficies diferentes a la vez, 
por lo que puede resultar complicado 
determinar dónde cae en su lugar. La 
dirección de la luz, o un cambio en la 
iluminación, puede afectar 
drásticamente el estado de ánimo de 
una pintura y su narrativa. Por 
ejemplo, si la fuente de luz está en lo 
alto del cielo, puede crear un estado 
de ánimo luminoso y alegre. Sin 
embargo, si la fuente de luz se 
encuentra más abajo en el horizonte, 
puede crear un estado de ánimo 
tranquilo o inquietante. Normalmente 
elijo una fuente de luz que brille 
desde la izquierda o la derecha, ya 
que esto permite grandes áreas de 
sombra. Lo principal que quiero 
lograr a través de la iluminación es 
cómo enmarcar el contraste. Es 
posible doblar un poco las reglas para 
que la iluminación parezca creíble, 
incluso si no siempre es precisa en 
cuanto a cómo se vería en la vida real. 
Experimentar con la luz de forma 
imaginativa puede hacer que la 
composición sea mucho más 
interesante.

Observe cómo el plano del suelo no 
tiene muchos detalles. Es posible 
describir un plano del suelo 
satisfactorio sin recurrir a una 
representación muy detallada. No es 
necesario pensar en todo lo que hay 
en la pintura. De hecho, algunas de 
las mejores pinturas tienen zonas 
que no están terminadas y que se 
dejan a la interpretación del público.

Quiero utilizar el plano del suelo 
como elemento compositivo. Las 
líneas guía diagonales atraen la 
mirada hacia el punto de fuga que 
establecí antes con la cuadrícula de 
perspectiva. También guían la 
mirada del espectador hacia el 
punto focal: el mandir. A menudo 
dejo zonas vacías para crear lugares 
de descanso donde la mirada del 
espectador pueda detenerse.

Esta es la etapa en la que se añaden los 
elementos restantes a la composición antes 
de introducir el color. Pinto dos pequeños 
monumentos en el frente y un arco de 
hormigón al costado del mandir para indicar 
la entrada al palacio principal. La apertura 
del arco dirigirá la mirada del espectador a 
esta área focal. Los dos monumentos 
ornamentados también guiarán la mirada 
hacia una entrada más pequeña. Como se ve 
aquí, la composición permite romper un 
poco las reglas en lo que respecta a la 
colocación de objetos. A veces, los pequeños 
detalles pueden sumarse al punto focal 
principal que ya se ha establecido. Quiero 
que el espectador disfrute detectando estos 
pequeños detalles que no serían obvios si la 
pintura se viera como una miniatura 
diminuta. Sorprender al espectador con 
elementos compositivos interesantes lo 
animará a mirar la pintura durante más 
tiempo con la esperanza de encontrar más.M



El siguiente paso es introducir el color para 
añadir más tonalidad a la pintura. Puedes 
utilizar colores de tu imaginación, de las 
referencias fotográficas o incluso de otros 
medios como películas o videojuegos. Las 
posibilidades son infinitas. Los colores 
impulsarán aún más la emoción en la 
narrativa. Por ejemplo, si utilizara rojos 
oscuros, la narrativa podría volverse más 
intensa y agresiva. Si introdujera azules, la 
atmósfera podría volverse pacífica y serena. 
Después de analizar mis opciones, decido 
utilizar una paleta de colores más natural 
junto con algunos tonos más exagerados. 
Los naranjas y azules crean una sensación 
de tranquilidad, así como un toque de 
misterio. Imagino que la escena tiene lugar 
al final de la tarde, con los cálidos rayos de 
la hora dorada comenzando a brillar en la 
plaza del mercado. Progresaré aún más en 
la narración en pasos posteriores mediante 
la adición de personajes y accesorios 
ambientales.

Este paso ajustará algunos de los colores 
para suavizarlos un poco. La primera 
pasada de la aplicación de color tenía 
más contraste, pero ahora estoy 
empezando a aumentar la cálida luz del 
sol para alterar ligeramente el estado de 
ánimo de la escena. El mandir ahora 
parece más acentuado, lo que lo 
convierte en un punto focal en la 
composición a medida que la cálida luz 
del sol de la tarde golpea el área de la 
ventana. A continuación, aclaro un poco 
la atmósfera en el fondo, ya que esto 
ayuda a empujar los valores hacia atrás, 
lo que empuja el plano medio y el primer 
plano hacia adelante como resultado. Los 
elementos que están más cerca de la 
audiencia deben tener un valor más 
oscuro, mientras que los elementos que 
están más lejos deben tener un valor más 
claro. La mayoría de las formas de silueta 
todavía se leen bien, incluso después de 
ajustar ligeramente los valores en su 
conjunto.

Los colores no pueden existir sin una estructura 
de valores sólida. Comencé la imagen en escala 
de grises y es evidente lo poco que ha influido el 
color en la estructura de valores. Esto se debe a 
que la imagen tiene un equilibrio entre los reflejos 
más brillantes y los tonos más oscuros. Sin este 
elemento, el contraste no sería lo suficientemente 
marcado como para permitir que los colores se 
asienten bien sobre los valores de la escala de 
grises. El color y el valor deben trabajar juntos 
para crear una composición y una narrativa 
visualmente atractivas. La forma en que controle 
la iluminación y el estado de ánimo tendrá una 
gran influencia en la representación del estado de 
ánimo y la emoción en la narrativa.

La estructura de la pintura de valores también 
puede hacer o deshacer una imagen. Si no se 
introduce una luz intensa en la etapa de valores, 
se producirá una composición bastante aburrida 
y sin dinamismo. Nunca utilice los valores más 
negros o más blancos, pero no tenga miedo de 
avanzar más allá de los tonos medios hacia un 
valor más brillante. Sea sutil con los reflejos y no 
pase de la línea de fondo.
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A continuación, quiero añadir un elemento que 
lleve la mirada del espectador hacia el punto 
focal. Pinto estos postes de luz utilizando formas 
de líneas simples. Al igual que con el plano del 
suelo, no renderizo completamente estos objetos, 
pero sigue siendo obvio lo que son y se mezclan 
bien con la escena. En esta etapa, la mayoría de 
los elementos todavía están relativamente 
basados en siluetas en términos de detalles. Los 
cables que conectan los postes ayudan a dirigir la 
mirada hacia el área central de la imagen, 
aterrizando en el tercio derecho. Hay muchos 
elementos diferentes que se pueden utilizar para 
ayudar a guiar al espectador hacia donde quieres 
que mire, como agregar elementos que apunten 
en esa dirección. En lugar de pintarlos para que 
se alineen perfectamente verticalmente, los 
postes tienen una ligera inclinación para agregar 
un poco de flujo dinámico a la escena. La 
inclinación contrasta bien con los elementos 
verticales de la escena. No tengas miedo de 
exagerar ciertos elementos, esto puede hacer que 
la escena sea más dramática.

Con la intención de incorporar una pieza arquitectónica adicional para que el espectador 
la note, pinto de manera aproximada dos estatuas de leones antiguos. Aunque se basan 
vagamente en estatuas similares de mis materiales de referencia, las modifico con mis 
propios elementos de diseño, como cuernos y bocas abiertas. Aunque son pequeñas, 
estas piezas pueden agregar interés visual y un aspecto cultural. Como se trata de una 
plaza de mercado de estilo tibetano-indio, es importante incorporar la historia de la 
región para profundizar la narrativa de la pintura. Tal vez los aldeanos trajeron las 
antiguas estatuas de leones de países cercanos o las tallaron a mano. Tal vez las colocaron 
allí para alejar a los malos espíritus. Sea cual sea la historia, el espectador identificará 
estas estatuas como especiales. Si estás diseñando una pintura ambientada en una 
determinada cultura o período de tiempo, incluir piezas antiguas puede mejorar el 
ambiente y la credibilidad de la escena.

M





La escena ahora está empezando a tomar forma. A 
partir de este punto, se trata principalmente de 
decorar la plaza del mercado. Pinto algunos 
elementos más, como las lonas a cada lado de la 
escena. Al igual que con las farolas, las lonas 
tampoco están demasiado pintadas para asegurar 
que no se sientan demasiado rígidas. Las lonas 
también se pueden utilizar para dirigir la mirada 
del espectador hacia el centro del lienzo. Tanto la 
lona del lado izquierdo como la del lado derecho 
apuntan en dirección al mandir. 

En términos narrativos, tal vez estas lonas se 
utilizan para crear sombra en días muy calurosos 
para quienes trabajan en el mercado. Este tipo de 
lonas son comunes en los mercados al aire libre 
antiguos y modernos de todo el mundo, incluido el 
sudeste asiático, Oriente Medio e incluso algunas 
partes de Europa. Oscurezco ligeramente las lonas 
con tonos más fríos y agrego un ligero tono violeta 
para indicar el área de sombra.

Ahora que ya está establecida una parte de la escenografía, empiezo a añadir gente a la escena para 
darle vida al espacio. Este es uno de los pasos más importantes en la narración de historias. Los artistas 
pueden llegar a estar tan absortos en los detalles de un entorno hermoso que lo dejan vacío de 
actividad humana. Esto puede hacer que el entorno parezca sin vida y casi extraño. Cuando me acerco 
a un entorno, siempre incluyo al menos dos o más personajes que deambulan por la escena para realzar 
la narrativa. Aquí la gente se mueve en dirección al arco. El hombre del centro a la izquierda más 
cercano al espectador se encuentra directamente debajo de la ventana principal del mandir, creando un 
punto de interés en el tercio inferior del lienzo. Cada persona en la escena tiene su propia historia, 
invitando al espectador a preguntarse qué podría estar haciendo o adónde podría estar yendo.
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En esta etapa, he pasado mucho tiempo 
trabajando en la base de la escala de 
grises, la introducción del color, la 
decoración del escenario y ahora los 
personajes. Pero, ¿qué pasa con la 
perspectiva de la imagen? Hasta este 
punto, la perspectiva puede cambiar 
drásticamente si no compruebas su 
imagen reflejada. Simplemente voltea el 
lienzo horizontalmente para ver si hay 
alguna desviación o deformación de la 
perspectiva. Me doy cuenta de que mi 
lienzo se ha estado inclinando mientras 
pintaba, así que uso la herramienta 
Perspectiva para hacer que la imagen sea 
más vertical y recta. Con el tiempo, 
desarrollarás una sensación instintiva si 
la pintura se ve un poco fuera de lugar

El siguiente paso es llenar el 
espacio vacío a la derecha del 
mandir. Al volver a consultar 
mis referencias, encuentro 
otra interesante 

pieza arquitectónica que se sumará 
a la narrativa. Tal vez haya un patio 
real al otro lado de la plaza en el 
que haya más estructuras de mandir 
antiguas que se usan para la oración 
u otras ceremonias religiosas. Estas 
serán de escala mucho mayor que 
las estructuras del mercado en 
primer plano, pero como están más 
atrás en el espacio, introduzco una 
atmósfera difusa para disminuir su 
detalle. Si fueran muy detalladas, 
robarían la atención del mandir 
central frontal. Si no estoy seguro de 
cómo disminuir el detalle de un 
objeto, creo un degradado desde 
abajo hacia arriba, dejando un poco 
más de detalle en la parte superior.

Ahora que una parte considerable del entorno está poblada, empiezo a explorar más la historia 
introduciendo un personaje en primer plano. El personaje principal es lo que mantiene unida la 
composición. En gran parte de mis obras de arte, a menudo coloco la cámara de modo que la escena 
se vea a través de una perspectiva en tercera persona, lo que significa que el espectador se coloca 
detrás del personaje. Esto crea la sensación de que estás emprendiendo un viaje con ellos. Este 
personaje es un explorador rudo, así que cuando exploro las opciones de ropa, pinto elementos 
prácticos como una chaqueta gastada, cinturones y bolsillos, además de otros accesorios que el 
personaje podría usar para su aventura. Necesita llevar una mochila y varias bolsas para guardar 
comida, ropa extra y mantas cálidas, ya que es un viajero nómada. Utilizo referencias para inspirarme 
para estos elementos, mirando figuras de acción antiguas y figuritas modelo. Tomarme el tiempo para 
investigar el tipo de ropa que debe usar el personaje asegurará que estos detalles encajen bien con el 
entorno y la narrativa existentes.
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Un personaje principal le 
da al cuadro más 
significado e impacto: 
como en cualquier 
novela de ficción, cada 
obra de arte necesita un 
protagonista que dirija la 
exposición.

Los seres humanos han estado 
conectados con las historias 
durante siglos. Una narrativa 
poderosa siempre debe 
anteponerse al diseño. Incluso si 
una pintura tiene el diseño más 
atractivo, corre el riesgo de 
resultar poco inspiradora si 
carece de una buena narrativa. 
Representar una historia que 
resuene en el público hace que la 
pintura tenga muchas más 
probabilidades de ser recordada.
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Dar un paso atrás para ver la pintura en su 
conjunto me permite notar los huecos. 
Como ya se han establecido la mayoría de 
los detalles grandes y medianos, puedo 
empezar a pensar en introducir detalles 
más pequeños. Estos detalles más finos 
pueden aportar mucho a una pintura. 
Volviendo al punto focal principal, el gran 
mandir central, pinto algunos andamios en 
el lateral utilizando unas cuantas líneas 
verticales, horizontales y diagonales, 
manteniendo la representación simple. 
Teniendo en cuenta la narrativa, el mandir 
podría estar todavía en construcción, o tal 
vez el lateral se esté descascarando y 
necesite más refuerzos. En otro escenario, 
tal vez los trabajadores abandonaron el 
andamio por completo y nunca regresaron 
para terminar el trabajo. Hay innumerables 
posibilidades de adónde podría llevarte la 
narrativa. En cuanto a la composición, dado 
que esa área ahora está más detallada, atrae 
la mirada hacia esa parte de la pintura. 
Cuanto más detalle haya, más prominente 
será un objeto.

El área de la derecha parece un poco vacía, así que pinto a un vendedor de mercado que vende sus 
productos. Como este mundo está sutilmente impregnado de ciencia ficción, es tan probable que el vendedor 
del mercado esté vendiendo piezas de robots como antigüedades orientales. Podría estar vendiendo 
alfombras y tapetes ornamentados, o artículos mecánicos para reparar vehículos o trajes mecanizados. 
Además del personaje, pinto algunas piezas de cortinas que cuelgan del techo. De pie frente a su tienda, tal 
vez tenga pocos clientes y esté tratando de llamar a los transeúntes para que compren su mercancía. 
Teniendo en cuenta cómo se pueden utilizar la postura y el lenguaje corporal para contar una historia, le doy 
una postura sombría para mostrar su decepción por su tienda vacía. Esta sección de la pintura proporciona 
algo de ruido de fondo, al mismo tiempo que contribuye a la narrativa de la escena general. La atención del 
espectador aún debe estar dirigida al centro de la imagen, y este personaje secundario no distrae de esto.
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Decidí llevar el detalle a la derecha de la 
zona de andamios añadiendo un cenotafio 
de estilo indio. Un cenotafio es un 
monumento donde se entierra a una o 
varias personas, ya sea alguien importante 
o aquellos que perdieron la vida en una 
guerra. Situado frente al lejano mandir, 
este cenotafio podría ser el lugar donde 
están enterrados los nobles locales o los 
maharajás. Los pequeños arcos del 
cenotafio y su lenguaje de formas 
ornamentadas son visualmente 
interesantes, y su silueta majestuosa 
complementa las estructuras 
arquitectónicas circundantes. Es una de las 
pocas estructuras de la escena que posee 
un techo abovedado redondeado, que 
contrasta muy bien con las formas más 
puntiagudas y lineales de los mandirs. 
Situado en el tercio derecho del lienzo, 
actúa como un punto focal más pequeño.·



Este punto de la pintura es el momento ideal para hacer 
una comprobación de valores. Comprobar los valores 
puede ayudarte a identificar qué áreas se están fusionando 
entre sí y cuáles no. También puede ayudar a comprobar el 
contraste de la composición hasta el momento. Coloco una 
capa negra encima de todas las capas preexistentes y la 
cambio a un modo de fusión de colores. Puedo ver que el 
primer plano, el plano medio y el fondo tienen cada uno 
su propia separación de valores distinta. La aplicación del 
color no ha afectado demasiado a la base de valores 
iniciales que establecí en las primeras etapas. Si veo un 
área de valor similar, es importante asegurarme de que 
uno de los valores se superponga al otro. Piensa en ello 
como luz sobre oscuridad, u oscuridad sobre luz. Si un 
área necesita más separación, entonces aclaro la capa de 
atrás con un poco de atmósfera. Es posible que realice otra 
comprobación de valores en una etapa posterior

Sin la presencia de bordes suaves y perdidos, las pinturas corren el 
riesgo de parecer un poco rígidas y poco naturales. Las herramientas 
como un pincel para difuminar o un pincel mezclador le permiten 
mezclar los bordes alrededor de ciertas áreas de una pintura. Si bien 
puede ser tentador hacer que todos los bordes sean duros o suaves, es 
bueno tener un equilibrio de ambos. Si una pintura tiene demasiados 
bordes duros, puede parecer rígida o artificial, como si no hubiera sido 
pintada por la mano de un artista. Sin embargo, si tiene demasiados 
bordes suaves, la pintura puede perder la forma y el diseño de la 
silueta, aunque esto no siempre es malo si la pintura tiene un estilo 
más abstracto. Como esta escena necesita algo de nivel En términos de 
legibilidad, busco un punto medio para asegurar que la pintura sea 
agradable a la vista.

A continuación, introduzco un personaje secundario en la escena para 
que el personaje principal interactúe con él. Como la escena está 
ambientada en un mundo de ciencia ficción, el personaje secundario 
llevará una especie de armadura para transmitir el elemento de ciencia 
ficción. Quizás sea una de las milicias reales que vigilan la zona, o tal 
vez sea una especie de mercenario armado que localiza contactos 
encubiertos. Quiero que su expresión facial parezca bastante neutral 
para demostrar que está en una misión importante. También debe estar 
a la altura de los ojos y a la misma altura que el personaje principal, de 
acuerdo con las reglas de la perspectiva. La mayoría de las veces, en 
una vista en perspectiva como esta, los personajes de la escena deben 
estar a la altura de los ojos de la línea del horizonte para asegurarse de 
que están en el mismo plano del suelo. Si un personaje está por encima 
o por debajo de la línea del horizonte, romperá las reglas de la 
perspectiva y la composición parecerá poco natural.
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Elegir los pinceles que se van 
a utilizar es un paso 
importante para crear el 
aspecto deseado para la 
pintura. La forma en que se 
utilizan los pinceles 
seleccionados es igualmente 
importante, teniendo - en 
cuenta cómo se puede utilizar 
el movimiento de la mano y el 
brazo para controlar el 
movimiento de la pincelada y 
el efecto que esto crea. Si no se 
utilizan los pinceles de forma 
eficiente, la imagen final 
puede parecer opaca o carente 
de expresión y narrativa.

Incluir una variedad de 
bordes perdidos y 
encontrados resultará 
más agradable a la vista: 
ayudará al espectador a 
prestar atención tanto a 
las áreas más detalladas 
como a las menos 
detalladas.
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Otro elemento interesante que quería 
incluir en esta escena es el robot 
mecánico casi imperceptible que se 
encuentra debajo de la lona a la 
izquierda. Este pequeño pero 
significativo detalle informa al público 
de que se trata de una tienda donde se 
construyen y reparan los robots 
mecánicos. Tal vez se los utilice como 
trabajadores agrícolas o para traer 
suministros del mercado para los 
aldeanos. Aquí, el personaje principal, el 
explorador de tumbas, necesita 
encontrar un vendedor que venda 
productos mecánicos. Si planeas utilizar 
personajes no humanos o robóticos en 
una escena, una de las mejores formas 
de hacerlo es construyendo un modelo 
digital en 3D o utilizando figuras de 
juguete que puedes hacer o comprar tú 
mismo para descubrir la estructura y la 
anatomía del robot.

Aunque el robot mecánico ya estaba Solo, 
ahora quiero pintar un vendedor de 
robots que vende el robot a un cliente. 
Cuando agrego personajes, por pequeños 
o menores que sean, normalmente tomo 
fotos de familiares y amigos como 
referencia y luego los coloco en la escena. 
Decidí que el robot debería tener una 
estatura alta, así que me aseguro de que 
las dos personas parezcan más pequeñas 
cuando están de pie junto a él para 
mostrar su escala. Este es un pequeño 
detalle que puede agregarse a la narrativa 
general. Quiero que el espectador pueda 
mirar la escena y localizar todos los 
diferentes elementos de la historia 
presentes. Tal vez el cliente necesite el 
robot para el trabajo agrícola, o tal vez 
para realizar trabajos de reparación. 
Invita a los espectadores a usar su 
imaginación en cuanto a lo que está 
sucediendo, así como a hacer preguntas 
sobre por qué ese objeto o persona en 
particular está allí, y cuál es su papel o 
tarea en la escena.

A continuación, pinto un elefante en el lado derecho de la plaza, con gente montada sobre él. 
Como es solo un pequeño detalle, no es necesario que esté completamente renderizado, así que 
pinto una silueta aproximada y ajusto la iluminación en consecuencia para que coincida con el 
resto de la escena. Tal vez estos elefantes se saquen para las festividades locales, o tal vez lleven a 
los aldeanos a través de la jungla y los valles en las afueras de la ciudad. Como son bastante 
comunes en el sudeste asiático, quería incluirlos también dentro de este mundo ficticio. 
Incorporar estos pequeños detalles, casi imperceptibles para que el espectador los note, crea 
pequeños momentos narrativos, invitándolos a imaginar hacia dónde se dirigen estos personajes. 
Si no hubiera decidido incluir al elefante en esta área intermedia, el espacio habría quedado un 
poco vacío. Cada detalle funciona para construir la narrativa de la escena.

La zona del lado derecho podría tener más 
influencia tibetana. Decidí pintar banderas 
de oración tibetanas, que combinan bien con 
la arquitectura india. Esta decoración 
solidifica los últimos detalles culturales de la 
escena. En este mundo ficticio, tal vez exista 
una cadena montañosa diferente que sea 
incluso más alta que el Monte Everest y que 
los viajeros intrépidos vienen a escalar, 
haciendo una parada rápida en el mercado 
para contar sus bendiciones y abastecerse de 
suministros antes de emprender la peligrosa 
caminata. O tal vez las banderas solo tengan 
fines decorativos, colgadas para agregar un 
toque de festividad a la plaza. En términos 
de composición, las banderas de oración 
sirven para guiar la mirada hacia el punto 
focal principal del mandir central.
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El gran filósofo Platón dijo: "Quien 
cuenta historias gobierna el mundo". 
Muchas personas subestiman el poder 
de la narrativa y de contar historias, 
cuando en realidad es la base sobre la 
que se construye cada obra de arte, 
incluso antes que la composición. Una 
escena hermosa solo puede llegar 
hasta cierto punto si el artista no la ha 
imbuido de una narrativa que lleve al 
lector a un viaje a través de la imagen.

Hay muchos elementos diferentes que 
se pueden utilizar para contar o influir 
en la narrativa de una pintura. 
Mediante el uso hábil de la 
composición, puede enmarcar la 
imagen para guiar la mirada del 
espectador por el lienzo. Con la 
incorporación de personajes, puede 
evocar empatía y emoción para 
conectarse con el espectador a un nivel 
humano. Y al utilizar colores vibrantes 
o sutiles, puede describir el estado de 
ánimo y la atmósfera de la escena para 
influir en cómo se siente el público con 
respecto a la pintura y la escena que 
representa. Estas técnicas 
fundamentales crean el marco de una 
pieza visual sólida. Una pintura 
exitosa no puede existir sin ellas.
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Decido pintar un personaje adicional a la izquierda para llenar el espacio vacío. Aunque este personaje no es el tema más interesante, 
simplemente agregar un elemento para cerrar el espacio garantiza que la mirada del espectador no se pierda. Cuando noto un área vacía, 
siempre aprovecho la oportunidad para agregar un personaje u objeto. La mirada del espectador se moverá continuamente alrededor de la 
imagen, lo que significa que se necesita un punto focal o un elemento de interés en cada área para guiar la mirada a través de la imagen. 
Demasiado espacio vacío alrededor del lienzo no estimula al espectador e incluso puede correr el riesgo de aburrirlo. Al crear una narrativa 
para este personaje, tal vez sea un guardia que patrulla la zona, en busca de travesuras. O tal vez sea una persona sin hogar, que pide dinero 
para poder comprar productos a los vendedores del mercado.*



A continuación, añado una serie de banderas de oración a la zona de la lona de la derecha. Esto ayudará a equilibrar la composición y 
mejorar la sensación de lugar. Como la mayoría de las otras formas de la imagen, mantengo las banderas de oración bastante simples 
pintando un contorno de silueta de la forma cuadrada de la bandera y añadiendo un color plano. Pinto unos cuantos cuadrados y 
luego los deformo en perspectiva, creando una nueva serie de banderas que se pueden acercar un poco más a la cámara. A medida 
que están más cerca de la cámara, estas banderas del lado derecho son un poco más brillantes y coloridas en comparación con los 
tonos más apagados de las banderas de la izquierda. Aunque son solo un pequeño detalle, estos detalles adicionales funcionan juntos 
para hacer que la pintura parezca más cohesiva. La posición horizontal de estas banderas también dirige la mirada hacia el mandir, 
además de añadir un toque estético al puesto de la derecha. Tal vez los viajeros que visitan su tienda también reciben una bendición 
antes de aventurarse en sus viajes.-



La proporción áurea es una herramienta 
de composición avanzada que se utiliza a 
menudo en las pinturas (ver una 
explicación más detallada en la página 16). 
También aplicable a las matemáticas, se 
puede emplear para crear una 
composición perfectamente equilibrada. 
Con sus característicos arcos y espirales, 
los artistas pueden utilizar el flujo de la 
línea para hacer que los elementos de la 
pintura rodeen un círculo casi completo. 
Al aplicar la proporción áurea a esta 
pintura, el lado izquierdo de la espiral 
comienza con el personaje del lado 
izquierdo del marco, luego se abre paso 
hasta la parte superior del mandir, baja 
hasta la lona y el vendedor del lado 
derecho, antes de aterrizar en el personaje 
principal en el tercer cuadrante derecho.

La espiral también se puede invertir de 
varias maneras, como de izquierda a 
derecha, de derecha a izquierda, de arriba 
a abajo o de abajo a arriba. Esto te permite 
explorar las distintas opciones de 
composición que crea la proporción áurea. 
Esta técnica es increíblemente útil, 
especialmente para composiciones más 
dinámicas donde hay mucho movimiento 
o donde la perspectiva lleva la cámara de 
adelante hacia atrás.

La proporción áurea también permite al 
artista ver los diferentes desafíos que 
puede enfrentar dentro de la composición, 
como las tangentes entre objetos o dónde 
se necesita más detalle en un área 
determinada en comparación con áreas 
donde hay sustancialmente menos ruido. 
La técnica también es útil para resaltar 
áreas en una pintura donde se podrían 
agregar formas visualmente más 
interesantes a la composición, ya sea que 
esas formas enfaticen el punto focal o 
simplemente ayuden al flujo de la imagen. 
Piense en la proporción áurea como un río 
que conecta todo en una espiral.
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Ahora me estoy acercando a las etapas 
finales de la pintura. Ajusto algunos de 
los niveles y valores para realzar las 
luces y las sombras. Reviso toda la 
pintura para ver si hay alguna 
inconsistencia que desentona o se 
destaca a primera vista. Podría optar por 
ajustar la pintura un poco más, pero 
decido no hacerlo, ya que el estilo de la 
imagen es relativamente impresionista, 
al tiempo que mantiene una sensación 
algo realista. 

A continuación, verifico los tonos de 
color para asegurarme de que no estén 
desequilibrados. La pintura tiene un 
equilibrio visualmente agradable de 
colores cálidos y fríos, que funciona bien 
con el estado de ánimo general y el tono 
de la narrativa, que es a la vez misterioso 
y tranquilo. Los personajes de la escena 
están bien espaciados y no parecen 
desordenados o abarrotados. Si hubiera 
incluido más personas en la escena, la 
densidad del ruido se habría salido de 
control. Quiero asegurarme de que el 
entorno sea lo suficientemente detallado 
como para evocar una vivacidad en la 
plaza del mercado, pero no tanto como 
para que la composición se sienta 
claustrofóbica.

Vuelvo a girar la imagen para 
comprobar si hay 
deformaciones en los detalles 
finales y observo que, en 
general, todo parece correcto. 
Las estructuras arquitectónicas 
y los personajes no parecen 
tambalearse ni desequilibrarse. 
En cambio, todo parece 
verticalmente correcto en 
ambos lados del lienzo. Vale la 
pena señalar que no todo será 
cien por ciento perfecto al girar 
el lienzo. Es normal detectar 
algunas áreas en las que la 
perspectiva parece un poco 
sesgada. Mientras los elementos 
importantes, como los edificios 
o los personajes, no se vean 
gravemente afectados, no es 
necesario realizar cambios.

Realizo una comprobación adicional de 
la escala de colores para comprobar el 
valor de la imagen en general. Activar 
una capa negra con un modo de color 
aplicado encima, superpuesto sobre las 
otras capas, me permite ver la imagen 
en blanco y negro. Hay un nivel 
decente de contraste en la mayoría de 
los elementos, con suficiente 
información clara y oscura. Esto es 
importante tenerlo en cuenta, ya que 
no vi un cambio drástico en los valores 
durante el proceso de aplicación del 
color. Esto demuestra que mi etapa de 
valores anterior era lo suficientemente 
fuerte como para continuar en toda la 
pintura. Comprobar los valores le 
permite ver si los diferentes elementos 
de la pintura poseen el contraste 
adecuado. Si los objetos se mezclan 
entre sí, se pueden separar utilizando 
un sutil toque de atmósfera.
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Al realizar las comprobaciones 
finales, puedo ver que el punto 
focal principal del mandir central 
se establece con éxito en el plano 
medio. La aplicación del color 
sobre la escala de colores afecta la 
atmósfera general de la escena y 
resalta el punto de interés. Los 
personajes no solo agregan 
narrativa a la escena, sino que 
también enmarcan eficazmente la 
composición. Los diferentes 
puntos focales guían al 
espectador a través de los lados 
izquierdo y derecho del lienzo, 
utilizando la regla de los tercios y 
las técnicas de la proporción 
áurea.

Me aseguro de que ciertas áreas 
tengan un equilibrio de bordes 
suaves y duros, y que los detalles 
se distribuyan de manera 
uniforme en toda la pieza. Al 
notar un espacio vacío en el cielo, 
pinto una bandada de pájaros 
para agregar un poco más de 
vida a la escena. Un ligero toque 
de atmósfera cubre la imagen 
para hacer que algunos de los 
elementos vuelvan al espacio.

He creado con éxito una imagen 
vibrante mediante el uso de la 
narrativa y la composición, 
empleando también las técnicas 
de color, valor, perspectiva y 
carácter para mejorar el 
sentimiento y la emoción de este 
entorno.
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Como ilustradora y artista de desarrollo visual, la mayor parte de mi trabajo consiste en contar historias a través de ilustraciones 
narrativas cuidadosamente compuestas. Cuando creo pinturas para videojuegos, novelas, películas y proyectos independientes, utilizo 
las herramientas de la composición, como el contraste, las líneas de composición y las miradas para crear historias y narrativas dentro de 
mi trabajo. Tengo experiencia en animación para televisión,

donde todo lo que hacemos está al servicio de una historia más grande. He llevado esta misma perspectiva conmigo al mundo de la 
ilustración, ya que mi principal pasión en la vida es contar historias. Las historias nos conectan y nos recuerdan que debemos tener 
compasión por los demás. No hay nada más mágico que expresar una historia en una imagen que se pueda entender a través de las 
barreras del idioma y que pueda llegar a personas de todo el planeta.

Hay una sensación de movimiento sinuoso a través 
de la imagen a medida que los personajes, la sirena y 
los tiburones se mueven hacia la izquierda, pero su 
flujo se ve interrumpido por las líneas onduladas 
creadas por los bancos de peces. Estas líneas 
onduladas hacen que el movimiento parezca lento y 
onírico, en lugar de rápido y enérgico. La baja 
colocación del suelo y de los personajes crea una 
sensación de majestuosidad y asombro, ya que el 
entorno fantástico envuelve la mayor parte de la 
escena

El dragón se establece como el punto focal debido al alto nivel de 
contraste de valor general y los detalles ruidosos de alto contraste 
alrededor de su rostro y la parte superior del cuerpo. Su pose de anhelo 
y la lluvia torrencial provocan un sentimiento de lástima mientras se 
sienta solo y hambriento. Su mirada alienta al espectador a explorar el 
contenido de la ventana de la panadería, mientras que la división de la 
ventana segmentada en la parte superior crea una barrera suave para 
evitar que la mirada se desvíe, guiándola hacia el centro de la imagen.
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Mi objetivo era aportar magia a lo 
cotidiano combinando imágenes 
cotidianas con un momento especial. 
Colocar la cámara detrás de la niña 
anima al espectador a ponerse en su 
lugar y experimentar la maravilla de 
este encuentro con el patito junto a ella. 
La chaqueta rosa de la niña y su pelo 
castaño oscuro reflectante crean un 
poderoso contraste de tonos y valores 
que la consolidan como el punto focal. 
Muchos elementos remiten a ella, como 
la línea diagonal del cochecito y las 
miradas de los personajes del fondo.

La curva de la calle guía al público 
desde el charco de patos hasta cada 
uno de los personajes del fondo, lo que 
permite al espectador notar las 
emociones y expresiones de cada uno 
de ellos. Los largos reflejos de los faros 
del coche devuelven la mirada del 
espectador al charco.

El personaje mira al gato-grifo principal 
mientras este le devuelve la mirada, lo 
que crea una conexión emocional entre 
los dos personajes. Se desprende una 
ternura de la interacción que le da a la 
escena una energía suave y afectuosa.

El personaje se encuentra enclavado en 
el hueco entre los edificios, creando una 
silueta clara y un alto nivel de contraste 
contra el cielo azul claro. Esto permite 
que los tejados en ángulo y curvados de 
los distintos edificios apunten 
directamente al punto focal. El primer 
plano se solidifica claramente en la parte 
delantera de la imagen debido a la gama 
de valores oscura y estrecha. El plano 
medio conserva una gama completa de 
valores, desde claro a oscuro, ofreciendo 
el mayor nivel de contraste y 
manteniendo el foco en esa área de la 
pintura.

El punto focal se establece a través del 
contraste de valores de la camisa blanca del 
personaje principal contra los pantalones y 
el cabello negros. Esto ancla la escena en 
torno a la alegría y la euforia del personaje, 
ayudada por colores brillantes y aireados y 
energía. El cabello y la camisa ondeantes, 
combinados con las alas extendidas del 
gato-grifo, crean una sensación ventosa y 
estimulante. La expresión de alegría del 
personaje le dice al espectador que esta 
experiencia es emocionante y nueva, 
creando una sensación de aventura.

El elemento repetido de los grifos-gatos que 
se alejan a lo lejos por los tejados ofrece 
claridad sobre la profundidad y la 
perspectiva del entorno. La repetición de 
elementos similares a lo largo de una 
imagen también crea armonía y cohesión
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Mi trabajo de animación profesional siempre tiene una narrativa y ha sido profundamente influenciado por mi amor por 
el dibujo de paisajes. Cuando me encuentro con un lugar particular que deseo capturar, siempre me pregunto: ¿cuál es la 
cualidad específica que me hace querer pintar ese lugar en particular? Luego me concentro en esa idea, eliminando 
cualquier elemento innecesario o que distraiga. Así es como aprendí a contar la historia del lugar, en lugar de 
simplemente reproducir detalles. Esta práctica de contar solo la historia en cuestión, mientras se eliminan las 
distracciones, me ha convertido en un artista de animación más fuerte. Las pinturas en esta galería están pintadas 
digitalmente a partir de la imaginación o son mi interpretación de lugares que he visitado y pintado en medios 
tradicionales.

En esta escena de montaña, el lago y el velero están 
cuidadosamente enmarcados por las rocas y montañas 
circundantes. Mantuve intencionalmente las rocas dentadas y 
verticales para que el lago se sintiera plácido, tranquilo y 
fresco en comparación. Para evitar que la ubicación central del 
punto focal pareciera aburrida, introduje otros puntos de 
interés, como las rocas verticales en el plano medio derecho. 
Cubrí estas con musgo colorido, pájaros y su guano blanco en 
la parte superior, y dejé que un rayo de luz golpeara la cresta 
de la roca, todo mientras las enmarcaba contra un fondo más 
oscuro.

Esta composición, que lleva la mirada del espectador de un punto a otro, 
utiliza parches repetidos de hojas para llevar al espectador a una caminata 
por la selva tropical. Los espectadores miran las hojas en la esquina inferior 
derecha, luego el parche de hojas iluminado en el medio a la izquierda, 
luego el grupo de hojas similares en la esquina superior central a la 
derecha, luego las hojas iluminadas en la parte superior central. Para crear 
una sensación de ritmo, las grandes curvas se apilan una sobre otra, 
llevando la mirada hacia la abertura distante en la parte superior de la 
imagen. El espacio distante entre los árboles es mucho más frío que el 
primer plano iluminado, lo que ayuda a crear una sensación de 
profundidad.
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Utilizando acuarela para pintar esta iglesia en 
Copenhague, elegí una composición vertical para 
enfatizar la cualidad edificante de la aguja del edificio. 
Este encuadre también me permitió diseñar 
cuidadosamente capas de primer plano y plano medio 
que conducen al edificio. Utilizando una técnica de 
apilamiento, pinté un arbusto con textura en primer plano 
enmarcado por reflejos en el río, contra una colina que 
capta un toque de luz naranja, frente a algunos arbustos 
oscuros, que conducen al edificio, con nubes en capas a 
través del cielo.

Utilicé textura, o la falta de ella, para ayudar a crear la 
composición en capas. La textura del arbusto del primer 
plano es la más extrema, ya que apliqué pintura y rasqué 
el papel para exagerar el efecto. La cantidad de textura 
disminuye gradualmente hasta lograr un efecto más plano 
en la iglesia. Esto crea espacio y profundidad, y describe 
la calidad del lugar.

Este paisaje fantástico pintado digitalmente representa una 
escala épica, lograda mediante el contraste de los pequeños 
edificios con la grandeza de las montañas detrás de ellos. 
Para evitar una pintura demasiado recargada, ubiqué áreas 
visualmente más activas junto a áreas más tranquilas. Por 
ejemplo, el primer plano simple está ubicado junto al haz de 
luz activo que cae sobre la ciudad y las fortalezas, seguido 
de un área de descanso en la base de las montañas, luego un 
área de luz activa, y así sucesivamente. El ritmo se crea 
mediante la repetición de la luz que recorre el paisaje en 
curvas relacionadas.-



La composición, o la disposición de formas oscuras y claras dentro de un espacio, es el elemento más importante de una buena 
pintura. Siempre me ha importado más, más que el dibujo, los valores, los bordes, el color y la textura. Un buen diseño no es 
fácil: requiere tiempo, paciencia y toda la energía creativa y concentración que puedas reunir, pero cuando lo haces bien, vale la 
pena. El valor, el color, los bordes y la textura pueden mejorar una pintura bien compuesta, pero no pueden salvar una mala 
disposición de las formas.=>



Esta es una pintura de la orilla del pequeño canal que 
corre detrás de mi casa. Es un buen ejemplo de los 
principios de equilibrio y variedad que hablé en mi 
tutorial (ver páginas 173 y 183). Observe cómo he 
dispuesto las formas oscuras de la hierba en la forma 
de sombra de la izquierda, antes de mirar las formas de 
la sombra en sí. Mi objetivo principal al componer esta 
imagen era crear una variedad de formas y equilibrio. 
La narrativa de la pintura es simple: no hay que mirar 
muy lejos para encontrar una belleza incomprensible en 
la naturaleza. Simplemente hay que abrir los ojos

Inspirado por la misión Hole in the Rock, quise que esta pintura 
ayudara a los espectadores a sentir la enormidad de la tarea que 
emprendieron los pioneros al cruzar el desfiladero de Colorado y 
el desierto que se encuentra al sureste de él, para finalmente 
establecerse en Bluff, Utah. No puedo imaginar lo abrumador que 
debe haber sido hacer rodar sus carros por esos enormes cañones 
y quebradas. La enorme escala ayuda a crear una sensación de lo 
arduo y desafiante que debe haber sido, mientras que los colores 
claros y cálidos transmiten una sensación de esperanza y 
optimismo
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Esta pintura de un granero ilustra un principio de 
diseño muy importante: las formas de una 
composición no están definidas por los objetos 
que se pintan, sino por grupos de valores. El árbol 
del centro funciona porque es una forma 
secundaria y se funde con la forma principal del 
granero, el techo y todo el primer plano, ya que 
tiene un valor similar. La pintura se puede 
simplificar a solo dos formas: la forma clara del 
cielo, la montaña y el cobertizo blanco; y la forma 
oscura del granero, los árboles y el primer plano.

Pasé un par de semanas en China y encontré este lugar 
en un pequeño pueblo. El punto focal se logra mediante 
el uso del contraste de colores. Si bien los colores son en 
su mayoría fieles a la realidad, agregué el árbol y la 
pequeña área roja a la izquierda para equilibrar las 
formas pesadas de la derecha. Intente cubrir el árbol o la 
forma roja con la mano y verá cuán críticos son para el 
equilibrio de esta pintura.
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La composición y la narrativa son componentes importantes en la creación de 
mis obras de arte. El valor y la luz, junto con la composición y la narrativa, son 
todo lo que necesitas para crear imágenes que inviten a la reflexión. La 
composición en sí misma puede existir sin elementos como el color y la línea, si 
es necesario. Muchos artistas subestiman el poder de la composición, pero es uno 
de los pilares principales para una pintura exitosa. Piensa en la composición 
como la pintura de base. Sin esta hoja de ruta, tu pintura puede desmoronarse. Es 
importante entender cómo evitar las tangentes, equilibrar la forma y describir tu 
historia sin palabras. Si bien la composición es un principio fundamental que 
supone un desafío para aprender, se vuelve más fácil con el tiempo y la práctica.

El interior oscuro define el ambiente 
de esta misteriosa tumba. Unas 
cuantas rendijas de luz se cuelan a 
través del techo para resaltar las 
principales áreas de interés, como las 
estatuas y el suelo. El tamaño de las 
estatuas antiguas se puede utilizar 
como guía para la escala y la 
perspectiva. El personaje en el plano 
medio es el primer punto de atención 
de la narrativa, su espada atrae la 
mirada hacia la luz. Tal vez esté 
buscando un tesoro con su 
compañero mercenario.

La paleta de colores es bastante 
monocromática en toda la imagen, lo 
que demuestra que un valor fuerte 
puede transmitir muchas emociones 
con una paleta de colores limitada. La 
atmósfera y el valor son todo lo que 
necesitas para una fotografía de 
estado de ánimo efectiva.

El personaje y su perro se sientan en el lado 
derecho de la regla de los tercios, creando 
inmediatamente un punto focal. Los escalones 
proporcionan un contraste horizontal contra 
los arcos y pilares verticales. Los escalones 
conducen hacia abajo, guiando la mirada de 
nuevo hacia el personaje. Las tres estatuas son 
la parte más detallada de la pintura, por lo que 
naturalmente la mirada se centrará más en 
estos objetos. Las áreas vacías en la mitad 
inferior de la pintura proporcionan un espacio 
para que los ojos del espectador descansen, 
asegurando que el enfoque esté en el recorte 
del templo en el medio. Este estilo es una 
excelente manera de jugar con áreas simples 
frente a complejas.
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Después de un largo día de trabajo, los pescadores están listos para sacar de nuevo 
los barcos y descargar su pesca. La luz natural transmite la hora específica del día y 
la relajante puesta de sol captura a la perfección el ambiente deseado.

Las formas se pueden utilizar para dirigir la mirada del espectador hacia donde se 
desea que mire. En este caso, la forma del barco señala el vasto horizonte a lo lejos. 
El hombre de la izquierda lanza un objeto al otro lado del muelle. Esto dirige la 
mirada del espectador hacia el lado derecho del lienzo, que también es la zona más 
brillante

Las tres figuras en el plano medio guían al espectador hacia el templo que se encuentra al 
fondo. Tienen diferentes alturas para evitar las tangentes de tamaño que se producen cuando 
los objetos son del mismo tamaño o altura. La ubicación de personajes más pequeños en el 
fondo, junto al templo, ayuda al espectador a distinguir a qué distancia focal se encuentran los 
tres fieles en el plano medio. Las pequeñas figuras junto al templo también muestran su gran 
tamaño.

La iluminación brillante en el centro hace que la composición parezca más dinámica. Observe 
cómo no hay muchos detalles detrás de esta área, lo que la convierte en un área de descanso 
para la vista.

Aunque las composiciones centrales no suelen utilizarse en las pinturas, en este caso hay 
varios elementos que las refuerzan. El rastro de agua que hay detrás del personaje lleva al 
espectador a la escena. La composición triádica de las estatuas centrales y los templos del 
fondo forman el punto focal. Este tipo de composición se suele ver en el arte renacentista 
italiano. Se la conoce como el triángulo dorado y utiliza líneas diagonales para formar esta 
composición triangular.

Los pilares del templo disminuyen en altura, guiando la mirada hacia la composición 
triangular de las estatuas. Esto ayuda a variar las siluetas, garantizando que no caigan en la 
tangente de las relaciones de tamaño.
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La composición es un tema increíblemente complejo, ya que involucra 
muchos factores, desde la escala y el lenguaje de las formas hasta el 
color, la luz y el contraste. Alterar cualquiera de estos elementos cambia 
instantáneamente la composición. Como mis pinturas suelen ser muy 
complejas, puede resultar un desafío organizar los diferentes elementos 
de una manera que sea agradable a la vista. Cuando abordo una nueva 
pintura, me concentro ante todo en la narrativa y la narración. Después 
de pensar en la historia que quiero contar, determino la forma más 
atractiva de representarla. Esto implica cambiar los diferentes 
elementos y jugar con el color y la luz. Esto es mucho más fácil cuando 
se trabaja con medios digitales, ya que se pueden cortar, pegar y ajustar 
fácilmente partes de la escena.

Sigo tres principios principales al desarrollar composiciones:

Clasifico los distintos elementos de la escena en formas grandes, 
medianas y pequeñas, tratando de mantener un equilibrio entre ellos.

• Yuxtapongo áreas de detalle contra áreas simples para darle al ojo 
lugares donde descansar.

• Rompo formas geométricas con orgánicas.

Esta pintura es bastante simple y se centra en dos 
personajes sobre un fondo liso. Quería que la escena 
fuera dinámica y a la vez pacífica. Las líneas 
horizontales y verticales crean estabilidad en una 
composición, mientras que las líneas diagonales 
crean dinamismo. Utilicé koinobori (banderas de 
carpas) y formas de nubes para crear líneas 
dinámicas que subrayaran el movimiento de carrera 
de los niños. En contraste, dejé la hierba en posición 
horizontal para introducir un elemento 
tranquilizador.

Como quería crear una narrativa ligera y 
despreocupada, dejé mucho espacio negativo (el 
cielo) para darles a los personajes espacio para 
respirar y permitirles moverse libremente en el 
marco. Por el contrario, presté especial atención a los 
patrones del koinobori para brindarle al espectador 
suficiente interés visual.·







Con un cabello azul vibrante, 
este personaje es la 
personificación del mar. 
Quería que pareciera algo 
sobrenatural, no del todo 
humana y casi congelada, en 
contraste con la vida marina 
activa que la rodea.

Aunque la composición de la 
escena puede parecer un poco 
aleatoria al principio, hay 
orden en el caos. La niña es el 
centro de la imagen, 
enmarcada por la vida marina 
que se arremolina a su 
alrededor en un movimiento 
circular. La composición es 
más oscura y densa hacia la 
parte inferior de la pintura, y 
más clara y aireada hacia la 
parte superior.

El ambiente que quería 
lograr en esta pintura 
requería un clima lluvioso y 
nublado. Esto no brindaba 
muchas oportunidades para 
luces o sombras fuertes, así 
que exageré la luminosidad 
del cielo. Esto creó un 
camino de luz que corre por 
el centro de la imagen, 
enmarcado por el callejón 
oscuro a ambos lados. 
Coloqué al personaje en la 
parte más clara de la 
pintura para crear una 
silueta que fuera fácil de 
leer. También quería que 
estuvieran mirando algo 
que el espectador no puede 
ver, para sugerir una 
historia más grande. Las 
preguntas abiertas y los 
elementos ocultos de la 
historia pueden resultar 
intrigantes en una 
ilustración.

La pintura captura a un 
personaje en su escondite 
secreto en los tejados de una 
zona residencial, con 
caminos que conectan las 
diferentes casas. La vista 
panorámica muestra el 
océano de fondo para que la 
escena parezca acogedora y 
mágica.

Una escena tan detallada 
como esta puede resultar 
fácilmente desordenada, por 
lo que me aseguré de incluir 
una gran sección de cielo 
para crear un área de 
descanso. El lavadero y el 
cerezo rompen las formas 
rígidas de las casas. Las 
líneas diagonales del techo a 
la derecha crean una 
pendiente que apunta hacia 
abajo, hacia el personaje.
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La narrativa y la composición son fundamentales en mi obra de arte. Cuando empiezo a 
diseñar una nueva pintura, la narrativa es el primer elemento que resuelvo. Para mí, la 
narrativa es todo aquello que crea tensión. Sin tensión, no hay historia. Una vez que sé 
conceptualmente cuál es mi narrativa, el siguiente paso es cómo componerla visualmente. La 
composición es el arte de preparar el escenario para una narrativa. Para mí, es simplemente 
aprender a prestar atención a las cosas que me gustan (una película, una pintura o una pieza 
musical) y observar cómo se combinan y organizan sus diferentes elementos para crear una 
historia.

Aunque es difícil identificar 
claramente cuál es la tensión 
narrativa aquí, parece depender de 
los dos perros que se acercan 
rápidamente a la figura central. Su 
energía y velocidad contrastan 
directamente con el niño quieto y 
pensativo sentado en la roca. El foco 
de la obra de arte se refuerza con un 
toque de luz. Elegí iluminar al niño 
desde atrás para que sea similar 
tonalmente al resto de la pieza. A 
veces puede ser demasiado 
discordante tener una fuente de luz 
frontal.

Otra forma de enfatizar la figura 
central es a través de ángulos. Casi 
todo en la composición es plano (los 
páramos, el río) o inclinado (los 
árboles, las rocas, incluso los perros), 
mientras que la figura central está 
completamente erguida. A veces, un 
ángulo extraño es suficiente para que 
toda una composición gire en torno a 
él. Otro truco más sutil es utilizar el 
contraste para mantener la vista del 
espectador en el centro de la obra de 
arte. El plano en el que se sienta la 
figura tiene más contraste que los 
páramos brumosos que hay detrás. 
Este efecto se ve reforzado por el bajo 
contraste del primer plano inmediato, 
la masa de agua quieta que refleja el 
cielo de arriba.

Esta pintura meditativa muestra a un 
hombre tallando madera junto a un fuego 
en la luz del crepúsculo de un bosque 
invernal. La mayoría de las veces, una 
imagen narrativa necesita tensión para 
tener éxito. Si bien el hombre parece 
tranquilo y ocupado, es obvio que se 
encuentra en un entorno inhóspito. El 
personaje es claramente autosuficiente y 
ha tallado un rincón acogedor en un 
bosque por lo demás desolado, 
comunicado a través del triángulo que 
forman los grandes troncos talados en el 
centro a la derecha. Estos troncos 
establecen los parámetros de su chimenea, 
al tiempo que señalan al espectador el frío 
bosque que hay detrás. 

En cuanto a la composición, tiendo a meter 
mucha información en el centro y dejar 
que los periféricos permitan que los 
detalles respiren. Aquí, el hombre ha sido 
colocado junto a sus herramientas, el 
hacha de talar, la madera que ha cortado y 
los tocones de los árboles. Todo esto ayuda 
a comunicar el drama central: un ser 
humano que talla un espacio en la 
naturaleza.
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Esta obra de arte representa un 
carro tirado por caballos, 
atascado en el lodo en un 
camino invernal. Los caballos 
se han quedado atascados en el 
barro y el conductor trabaja 
para liberarlos. La acción se 
concentra en gran medida en el 
segundo tercio de la 
composición, centrando la 
narración en la difícil situación 
del hombre y sus caballos 
caídos. El primer y el último 
tercio de la obra de arte 
muestran de dónde vienen y 
hacia dónde se dirigían. El 
bucle en el camino refuerza esta 
narrativa de movimiento y da 
un peso adicional al 
dramatismo de la escena, ya 
que el hombre y sus caballos se 
han detenido. La curva del 
camino también atrae la mirada 
en un bucle, guiándola 
continuamente hacia la acción 
central de la obra de arte. 

El escorzo del carro atascado es 
otro recurso utilizado para 
apuntalar la narrativa, ya que 
su mitad trasera se aleja, 
guiando la mirada del 
espectador hacia el bosque de 
abetos brumoso de donde ha 
venido el hombre, mientras 
señala hacia adelante el drama 
de la escena.War





Crear una composición interesante o visualmente agradable es una de las primeras cosas que tengo en cuenta cuando empiezo a 
trabajar en una nueva pintura. Comienzo creando bocetos diminutos, del tamaño de una caja de cerillas, de mis ideas, lo que me 
permite comparar qué composición funciona mejor. Esto me permite visualizar el punto focal principal sin perderme en los detalles 
más finos.

Mis obras de arte siempre cuentan una historia. Los personajes, el entorno y los colores juegan un papel importante en la construcción 
de las historias que quiero representar. Me gusta explorar temas de magia y asombro, y disfruto dándole títulos a mis pinturas que 
expandan la narrativa visual o le den a la imagen un nuevo significado a los ojos del espectador.

Quería evocar la peculiar experiencia de los 
sonidos distorsionados bajo el agua que casi te 
transportan a otro mundo. A primera vista, el 
espectador puede no notar que el personaje 
está boca abajo, con las puntas de los dedos de 
los pies tocando la superficie ondulada del 
agua. Las líneas que recorren el fondo de la 
piscina, la perspectiva de los azulejos de los 
lados de la piscina y las líneas onduladas de la 
superficie del agua están todas dirigidas hacia 
el personaje. No utilicé una regla para nada, ya 
que quería que la pieza tuviera una sensación 
ondulada bajo el agua.

Inspirada en el folclore japonés, esta pintura retrata a un grupo de tanuki 
(perros mapaches) en una reunión nocturna. Utilizo diferentes valores de 
color para establecer un primer plano, un plano medio y un fondo claros 
para crear una sensación de profundidad. El fondo es el área más clara, los 
tonos medios se desvanecen a un color más oscuro en el plano medio y 
hay objetos tanto claros como oscuros en el primer plano. Quería que el 
personaje de la linterna y el tanuki de frente fueran el punto focal, por lo 
que creé un contraste de valores entre sus siluetas y el fondo pálido.
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Aunque la composición central es 
sencilla, el contraste de luz y 
oscuridad dirige la mirada al 
punto focal: la creadora de la capa 
y su creación. La luz que brilla 
desde la derecha ilumina al 
personaje y los dos pájaros 
bordados en la mitad inferior de la 
capa miran hacia ella. Utilicé una 
paleta de colores más brillante 
para el personaje y la capa, y luego 
pinté los elementos del fondo con 
una paleta turbia y atenuada. Los 
detalles del entorno dan vida a la 
escena. Los carretes de hilo, el 
alfiletero, las telas estampadas y 
las tijeras en el bolsillo de su 
delantal ayudan a contar su 
historia

Inspirándose en el folclore y las 
vestimentas tradicionales finlandesas, 
Noita (bruja) combina elementos visuales 
de la cultura finlandesa en un misterioso 
personaje de bruja. Las piñas y las agujas 
de pino que adornan su sombrero son 
comunes en los bosques de Finlandia. El 
pendiente representa un cuadrado en 
forma de bucle, un símbolo utilizado en 
la antigua Finlandia para alejar a los 
malos espíritus. La composición imita las 
de los retratos renacentistas, donde la 
pose del sujeto es solemne y serena. El 
rostro del personaje es la zona más clara 
para garantizar que sea el punto focal. El 
fondo oscuro hace que su silueta 
destaque.w



Diseñar composiciones en torno a una narrativa es un objetivo que he estado persiguiendo durante los últimos años. 
Este ha sido un cambio intencional y un gran avance con respecto a mi práctica anterior de simplemente crear imágenes 
visualmente agradables. Al componer una imagen con una narrativa en mente, las imágenes en bruto de la imagen 
deben fluir bien.

Por ejemplo, colocar un alto contraste cerca de los puntos focales o crear formas dinámicas para dirigir la mirada. 
Además, es esencial que el propósito narrativo se integre mediante el uso de información significativa. Para que una 
composición tenga éxito, debe haber un nivel de simbiosis entre el impacto visual y una narrativa clara.

En lugar de utilizar un gancho visual obvio, esta 
imagen se basa en una combinación de legibilidad y 
presencia narrativa para atraer la atención. Los 
elementos clave, como los personajes, sus acciones y el 
tipo de entorno, deben ser inmediatamente 
reconocibles a simple vista.

La perspectiva es crucial para la forma en que 
procesamos y entendemos las imágenes, por lo que me 
aseguré de que no hubiera confusión ni complejidad 
innecesaria con este aspecto. Presentar la escena como 
un largo pasillo simplifica la perspectiva y anima a los 
espectadores a captar los detalles a primera vista. El 
uso de la iluminación para aumentar el contraste y la 
silueta de los personajes también ayudó a que su 
lenguaje corporal y sus acciones fueran claros a primera 
vista. Estas opciones de diseño se integran con el 
contexto narrativo, como el vapor de la comida callejera 
recién hecha y la luz brillante del puesto. Este tipo de 
disposición hace que la narrativa sea accesible y la lleva 
al primer plano, al tiempo que genera impacto visual

Utilizando la perspectiva y la escala, utilicé los elementos físicos 
de la escena para crear un fuerte impacto visual. La vista aérea 
brinda la oportunidad de enfatizar las formas sin perder 
realismo. La forma y el patrón de los pétalos caídos en el lago, 
formados por la estela del barco, es el efecto visual deseado y un 
componente físico importante de la escena. Sin estos elementos, 
sería difícil crear el mismo impacto visual.

La densidad de los pétalos también añade un elemento 
narrativo, informando al espectador de la presencia de 
numerosos árboles en flor en la historia. El personaje y el barco, 
en cambio, atraen menos atención inmediata, pero su posición 
central en la composición indica su importancia narrativa. La 
tranquila confianza de la composición también refleja el papel 
narrativo del personaje en la escena, que es el de un viajero 
silencioso en un viaje con un propósito.
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La escala exagerada puede ser una herramienta 
poderosa. Distorsionar el tamaño de elementos que de 
otro modo serían comunes atrae la atención inmediata 
hacia la disparidad y atrapa la atención de los 
espectadores. El tamaño de la serpiente, además de su 
proximidad y atención hacia el personaje, crea una 
sensación de inquietud y anticipación en la narrativa. Se 
requiere una clara separación de escala para que la 
composición sea legible. Esto se puede lograr llenando la 
escena con objetos de escala humana que actúen como 
puntos de referencia visuales para el espectador, como 
las escaleras, el personaje y los pétalos flotantes en 
primer plano.

La naturaleza inquietante del movimiento de una 
serpiente también puede contribuir al impacto visual y a 
la narrativa. Emerge del agua, se enrosca en la cámara 
antes de acercarse finalmente al personaje. Este 
movimiento se presenta íntegramente en un único 
fotograma, lo que ayuda a guiar la mirada del 
espectador a través de la pieza. La zona principal de 
interés está iluminada con una luz tipo foco. En una 
gran escena con numerosos elementos y formas 
complejas, una solución sencilla como esta puede 
reforzar el punto focal. Le da al personaje, que solo 
ocupa un espacio diminuto, mucho más peso visual y 
narrativo.

Los retratos pueden ser un poco más desafiantes a la hora de diseñar la 
composición. Si el personaje ocupa gran parte del lienzo, suele quedar 
menos espacio para otros elementos secundarios. A pesar de esto, sigue 
siendo necesario presentar tanto impacto visual como información 
significativa.

Aprovecha la silueta del personaje y explora cómo se pueden utilizar las 
formas que contiene para lograr un mejor efecto. Al diseñar el personaje 
con líneas y curvas dinámicas, utilizando elementos como el cabello y 
los gestos, puedes aumentar el impacto visual de la composición. Sin 
embargo, el desafío de equilibrar esto con la necesidad narrativa sigue 
presente. Por ejemplo, si una escena se desarrolla en un entorno en el 
que el personaje debe aparecer relativamente inmóvil para el propósito 
de la historia, entonces se deben explorar otras opciones para mejorar el 
movimiento y el impacto visual.

Los elementos secundarios también juegan un papel importante en la 
mejora de la composición. Colocar áreas de alto contraste detrás de la 
silueta del personaje crea una variación de contraste más interesante, al 
mismo tiempo que evita que la silueta parezca pegada al fondo. Estos 
elementos también deben tener sentido desde una perspectiva 
narrativa.S





La composición y la narrativa son esenciales para mi trabajo. Es importante que 
tenga una historia en mente antes de comenzar una pintura, ya que esto puede 
influir en cada decisión artística que tomo. Incluso si la historia es solo una 
oración descriptiva o breve, puede agregar profundidad e inspiración a la obra de 
arte. Los ángulos de la cámara, las relaciones de tamaño, las líneas direccionales, 
el color, el estado de ánimo y las estructuras de iluminación son técnicas que los 
artistas usan para transmitir la historia. El lenguaje de las formas también es útil, 
ya que las formas irregulares y angulares suelen transmitir una sensación más 
agresiva y amenazante que las formas suaves y redondeadas. A menudo reduzco 
los detalles en las partes sin importancia de la composición, mientras aumento el 
detalle en el punto focal. Esto asegura que el espectador solo se centre en lo que 
quiero que vea, sin perderse en pequeños detalles. Si he hecho bien mi trabajo, la 
composición contará la historia sin palabras.

Como artista, es esencial que no crees una representación literal de las cosas, 
como lo hace un fotógrafo, sino más bien una imagen filtrada a través de la lente 
de tus habilidades creativas, donde tienes el control de cada aspecto de la obra de 
arte

Los ángulos bajos pueden hacer 
que el espectador se sienta 
pequeño en comparación con el 
paisaje. Se utilizan con frecuencia 
en el arte conceptual ambiental y la 
cinematografía, donde el propósito 
es mostrar el paisaje épico. 
Relacionamos todo con las 
relaciones de tamaño humano. En 
esta obra de arte, el personaje 
parece diminuto en comparación 
con las enormes estatuas, lo que 
transmite una sensación de su 
escala. Los pájaros también 
capturan esto, así como la textura 
brumosa de la cascada que se 
desvanece en la niebla en la 
distancia.

Las líneas direccionales de la 
cascada dirigen la mirada hacia el 
personaje, el punto focal central. 
Las líneas direccionales pueden ser 
útiles para indicar al espectador 
hacia dónde desea que mire. 
Además, el contraste del personaje 
oscuro con la cascada brillante del 
fondo crea un punto focal obvio. La 
mirada siempre se siente atraída 
primero por las figuras humanas 
en una imagen, así como por las 
áreas con mucho contraste.

Esta imagen muestra la forma de vida 
tradicional (agricultura) mirando 
hacia el futuro (turbinas eólicas 
flotantes). La granja y el granjero 
representan el pasado, mientras que 
su hija y las turbinas eólicas 
simbolizan el futuro. La perspectiva 
de un solo punto atrae la mirada hacia 
el padre y la hija. Son el punto focal 
principal; figuras oscuras que 
contrastan con los campos que brillan 
con la iluminación de la hora dorada. 
La hora dorada es un momento de 
transición del día a la noche y se 
utiliza aquí para realzar la historia.

Con la intención de que el paisaje 
transmita una sensación de 
luminosidad, optimismo y paz, utilicé 
un lenguaje de formas redondeadas 
con materiales naturales únicamente. 
Cabe señalar que no hay formas 
irregulares ni materiales metálicos o 
industriales. Las formas redondeadas 
de las turbinas eólicas reflejan la 
forma de las ovejas. Las líneas largas 
y horizontales que atraviesan la 
composición crean una sensación de 
tranquilidad y tranquilidad.
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Ha sido un día largo en los arrozales y el granjero finalmente se dirige al interior. Hay niebla y llueve, hay una atmósfera 
muy fuerte y el ambiente se siente sombrío. Los tonos fríos transmiten una sensación de paz. La niebla atmosférica ayuda 
a reducir cualquier detalle en el fondo, dirigiendo la atención a los puntos focales más oscuros y detallados en el primer 
plano.

El granjero es pequeño en comparación con las grandes formas triangulares de las casas de campo y los altos árboles 
triangulares; las líneas direccionales apuntan hacia él como punto focal. Mientras que la pasarela de madera apunta hacia 
la casa, el triángulo apunta hacia abajo, hacia el personaje, que está enmarcado por edificios a ambos lados.M





Una composición sólida genera una narrativa sólida. Siempre estoy pensando en cómo llevar al espectador a la obra de arte, así 
como en cuál quiero que sea la historia de mi obra de arte. A menudo utilizo personajes secundarios dentro de mis composiciones 
para guiar al espectador. A veces, ellos mismos miran la imagen para ayudar a dirigir la mirada del espectador, mientras que otras 
veces los coloco de una manera que hace que la obra de arte sea más interesante.

El ojo salta de un personaje a otro antes de llegar al centro, donde se cuenta la historia principal. Estos personajes secundarios 
suelen adoptar la forma de gatos o pájaros, ya que son observadores silenciosos y no desvían al público de la historia principal. Con 
frecuencia creo estudios de fotografías con composiciones fuertes, ya que esto ayuda a entrenar el ojo para detectar esos momentos 
narrativos magistrales.

La niña es el centro de la narración. Una figura oscura 
contra un rayo de sol brillante, es el punto de contraste 
más fuerte en la imagen para garantizar que capte la 
atención del espectador primero. La composición está 
centralizada; los edificios crean un marco para atraer la 
mirada hacia el centro de la imagen. Si bien hay mucha 
textura áspera y detalles garabateados, la composición 
no se ve comprometida ni confusa. Esto se debe a los 
fuertes valores y formas de los edificios y el fondo, así 
como al espacio limpio creado por el mar y la niebla, 
contra los que destaca la niña. Los elementos del primer 
plano son más oscuros, pero a medida que el espectador 
mira más hacia el fondo, se vuelve cada vez más 
brillante con el sol, lo que atrae la mirada hacia la obra 
de arte

La composición está dividida casi por completo en el centro 
diagonal de la imagen. La mitad superior izquierda está llena de 
detalles y es muy ajetreada, mientras que la mitad inferior derecha 
es relativamente simple y está compuesta por agua y nubes. Las 
nubes y la atenuación atmosférica funcionan bien para simplificar 
las áreas. El ruido visual creado por la ciudad atrae naturalmente la 
mirada, al igual que el contraste del personaje en el lado 
simplificado. Si el personaje se hubiera colocado en el lado de la 
ciudad de la imagen, habría sido confuso y poco claro. El rastro de 
la escoba de la bruja muestra de dónde ha viajado, además de guiar 
la vista del espectador a través de la imagen. El rastro parece más 
delgado a medida que se aleja, lo que ilustra la profundidad de la 
imagen, así como la altura en la que se encuentra en el cielo.
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Esta pintura cuenta la historia de un 
pequeño conejo blanco que regresa a 
casa después de un día de aventuras. La 
poca luz proyecta sombras intensas, lo 
que ilustra que es el final del día, al 
mismo tiempo que crea un fuerte 
contraste entre la casa construida sobre 
un tocón de árbol y los elementos más 
oscuros del fondo. Esto garantiza que el 
espectador se sienta atraído no solo por 
el punto más brillante de la imagen (el 
conejo), sino también por la casa, que es 
parte integral de la historia.

La casa construida sobre un tocón de 
árbol se encuentra a la izquierda, 
mientras que el conejo se encuentra 
justo a la derecha del centro. El camino 
agrega una línea direccional para 
mostrar de dónde viene el conejo, 
guiando al espectador hacia la imagen 
de derecha a izquierda. La casa 
construida sobre un tocón de árbol se 
encuentra más arriba en la pequeña 
colina, lo que enfatiza la diagonal y 
guía la mirada del espectador de 
derecha a izquierda con el conejo.

La gran profundidad de campo hace 
que los objetos cercanos y lejanos 
aparezcan borrosos. Esto ayuda a dar 
profundidad a la imagen, además de 
evitar que los objetos que no son parte 
integral de la historia distraigan. 
Algunas de las hojas cercanas y 
borrosas apuntan hacia el centro de la 
imagen, lo que ayuda a guiar la vista.e
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